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LIVRAISON DU 1° JUILLET 1888. 


TEXTE. 


I. M. P.-V. GaLnanp ET L'ENSSIGNEMENT DE L'ART DÉGORATIF (2° et dernier article), 
par M. Victor Champier. 

IT. Saxon DE 1888 (2° article), par M. André Michel. 

IL,  Exposrriox DE L'ART FRANÇAIS sous Louis XIV Er sous Louis XV, a L'HÔTEL DE: 
Cuimay, par M. A. de Champeaux. : 

IV. Caaroix Au Musée pu Louvre (1 article), par M. Henry de Chennevières. 

V. Le Mouvement DE LA CRITIQUE ET DES Musées EN HOLLANDE, par M. Émile Michel. 


VI: CorRESPONDANCE D'ANGLETERRE : Les Expositions d'été de la Royal Academy, de . 
la Grosvenor Gallery et de la New Gallery, à Londres, par M. Claude Phillips. 


VIT. CORRESPONDANCE DE BELGIQUE, par M. Henry Hymans. 


GRAVURES. 


Encadrement de page composé et dessiné par M. P.-V. Galland. 

Etudes diverses de M. P.-V. Galland, gravées en fac-similé : — Figure pour le « Saint- 
Denis »; La Parole, motif décoratif; Figure couchée, pour un panneau décoratif; 
Fragment d'un plafond pour l'Hôtel de Me de Cassin. 


Les Voix du tocsin, par M. A. Maignan (Salon de 1888), héliogravure de M. Dujar- 
din, d'après un carton de l'artiste; gravure tirée hors texte. 


Cul-de-lampe composé et dessiné par M. P.-V. Galland. 


Une Histoire de revenants, par M. Mac-Ewen (Salon de 1888), héliogravure de M. Dujar- 
din, d’après un dessin de lartiste; gravure tirée hors texte. 


Exposilion de l'art français sous Louis XIV et Louis XV à l'Hôtel de Chimay : — Buste 
de Henri IV, par Jean Warin (exposé par M. Henri Schneider); Buste de Jean- 
Victor de Besenval, par Jacques Caffieri (exposé par M. le baron de Besenval); 
Buste d'homme, terre cuite peinte par Jean-Jacques Caffieri (exposé par M. Edouard 
André); Panneaux de la suite des Mois, tapisseries composées par Claude Audran 
(exposés par M. Boucheron); Grand bureau de style Louis XV (Ministère des. 
Affaires étrangères); Commode de Boulle, dite Mazarine (Bibliothèque Mazarine); 
Régulateur de style Louis XVI (exposé par M. le vicomte de Saint-Georges). 

Cul-de-lampe d’après une vignette de Mariette contre les persécuteurs des Keller. 


La Pourvoyeuse, eau-forte de M. Henry Guérard, d’après le tableau de Chardin au 
Musée du Louvre; gravure tirée hors texte. 


Cul-de-lampe d’après Della Bella. 
«A Plough Boy », par M. George Clausen, fac-similé] d’un dessin de l'artiste; la 
Maison de Rubens à Anvers, d’après une gravure d’Harrewyn. 
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M, P.-V. GALLAND 


ET 


L'ENSEIGNEMENT DE L’ART DECORATIF 


(DEUXIÈME ET DERNIER ARTICLE, 


LE 


‘est en 1873, — nous l’avons vu, — que 
M. Galland fut nommé professeur de 
composition décorative à l'École des 
Beaux-Arts’. M. Eugène Guillaume, 
alors directeur de cet établissement, prit l’initia- 
tive de cette mesure dont il convient d'autant plus 
de lui faire honneur qu'elle souleva tout d’abord 
d'assez vives récriminations, et valut à notre artiste 
l'accueil le moins encourageant de la part de plu- 
sieurs de ses nouveaux collègues. Aujourd’hui que 
M. Galland est sorti triomphant de ces obstacles, 
et que ses doctrines se sont si bien imposées qu'elles 
se trouvent aujourd’hui consacrées par l’organisation 


1. Voy. Gazelle des Beaux-Arts, 2° période, t. XXX VII, p. 193. 
2. A ce propos nous reclifierons une légère erreur qui s’est 


glissée dans notre précédent article. M. Galland n'est pas, 
comme. nous l'avons dil, représentant de l'Administration au- 
près des Manufactures nationales, il est membre de la Com- 


mission de perfectionnement de Ja manufacture de Sèvres et 
directeur des écoles des Gobelins et des travaux dart dans la 
méme manufacture, 
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del’ « enseignement simultané des trois arts », on a peut-être oublié 
l'opposition acharnée qui fut faite à la création de son cours. Il n’est 
pas inutile de la rappeler ici. 

A cette date, l'enseignement de l'École des Beaux-Arts venait à 
peine de subir les importantes réformes du décret de 1863 qui, en 
formant les ateliers, dernier mot de la centralisation, avaient 
concentré dans la main des professeurs et de l’Académie la direction 
complète des études. Or, dans le programme adopté, et qui semblait 
répondre aux exigences officielles les plus étendues qu’on pit con- 
cevoir alors, que venait faire un cours de composition décorative? 
« A quoi bon, s’écrièrent en chœur les professeurs de l'École, à quoi 
bon un tel enseignement? N’y suffisons-nous pas? Chacun de nous ne 
donne-t-il pas à ses élèves les notions spéciales à son art, de peinture 
aux peintres, d'architecture aux architectes, de sculpture aux sculp- 
teurs? Quel besoin de confier à un nouveau maitre qui n’est, au même 
degré que nous ni peintre, ni sculpteur, ni architecte, un cours spécial 
de décoration, alors que chacun, de notre côté, nous en distribuons 
les éléments à nos élèves, peintres, architectes ou sculpteurs? » 

A cela, ileût été permis de répondre : « Non, ces leçons auxquelles 
vous croyez suffire, vous ne les donnez pas! Non, vous, professeur de 
peinture, vous n’apprenez pas à vos élèves les difficultés et les 
ressources de la décoration murale, l’art de varier les motifs selon le 
caractère des monuments, selon la proportion et la forme des sur- 
faces. Non, vous, professeur d'architecture, vous ne vous souciez pas 
davantage d'enseigner comment il convient, en construisant un 
monument, de prévoir le rôle destiné aux peintres et aux sculpteurs, 
d'entrer avec eux en association étroite pour le choix des sujets, 
la forme des ornements dont les moindres détails contribuent à 
l'harmonie de l’ensemble! Et vous, sculpteurs, vous ne songez pas 
non plus à dire dans vos ateliers l’importance de la partie architec- 
turale dans le concert où vos élèves seront appelés à jouer un rôle, 
ni comment ils doivent s’astreindre à effacer au besoin leur person- 
nalité pour laisser toujours en relief le caractère de l’édifice. » 

Ces difficultés auxquelles se heurta M. Galland lors de la création 
de son cours de composition décorative à l'Ecole des Beaux-Arts, se 
trouvent constatées dans la déposition faite par lui-méme devant la 
commission d'enquête sur les industries d’art en 1883. L’éminent 
professeur s’exprimait ainsi : « Si, à mon arrivée à l'École des 
Beaux-Arts, je n’ai pas trouvé une bienveillance générale, je n’ai eu, 
du moins, qu’à me louer tout d’abord de M.Guillaume, alors directeur, 
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auquel on doit toute l'initiative dans l’ordre des idées qui nous 
préoccupent aujourd'hui, puis de M. Dubois qui lui a succédé et 
auprès duquel j'ai trouvé les mêmes sympathies, et enfin de 
MM. Gérôme, Yvon, Lehmann, Hébert et Cabanel, professeurs ‘à 


ÉTUDE POUR LA COMPOSITION DE « SAINT-DENIS » AU PANTHÉON, PAR P.-V. GALLAND. 


(Fac-similé d’un dessin de l'artiste.) 


l'École. Je suis heureux d'ajouter ici qu'en dehors de l'École des 
Beaux-Arts, j'ai rencontré chez M. Louvrier de Lajolais, directeur de 
l’École des Arts décoratifs, un grand et vif désir de me voir réussir. » 

Bien entendu l'opposition ne se manifestait pas à l'égard de 
la personne de M. Galland, sympathique à tous et dont on reconnais- 
sait le remarquable talent, mais à l'égard du principe même de 
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l'enseignement qu il représentait. On lui disait par exemple : « Nous 
n’admettons pas votre enseignement à l’École; nous l'y trouvons 
déplacé. On n’enseigne pas le goût. » Il y avait là un malentendu 
évident. En effet le nouveau professeur était chargé d’enseigner 
aux sculpteurs, les éléments de l’architecture, afin de leur apprendre 
à accepter les données de l'architecte: aux peintres à se soumettre 
aux principes de construction et à se mouvoir dans le cadre des sur- 
faces à orner. Cette sorte d'enseignement n’étant pas donné à l'École, 
la lacune apparaissait surtout flagrante quand on demandait dans les 
ateliers de concourir pour certains sujets, comme une cariatide par 
exemple. Or, qu'est-ce qu’une cariatide? C’est un composé de sculpture 
et d'architecture qui se termine par une base et dont le couronne- 
ment est un chapiteau. Sur la base, d’une forme déterminée, les pieds 
de la statue doivent trouver place, et cette condition oblige à donner 
à la figure, une certaine forme architecturale, de la rigidité, de la 
grâce ou de la force, mais surtout un caractère qui soit en parfait 
accord avec le monument dont elle fait partie intégrante. De même le 
chapiteau est un lien, un intermédiaire, entre la partie animée et le 
reste de l'édifice. Par conséquent, une cariatide est un motif de 
sculpture d’un genre tout à fait spécial. Pour l’établir il faut une 
interprétation; cette interprétation l’enseignait-on à l’École des 
Beaux-Arts dans les ateliers de sculpture? Non. Le cours de 
M. Galland devait y pourvoir. Pour la peinture c'était bien une autre 
affaire! Non seulement il n'existait pas, à l’École, d'ateliers pour 
apprendre la partie purement ornementale, mais l’on n’enseignait 
nulle part aux élèves peintres les éléments d'architecture dont ceux-ci 
ont cependant constamment besoin pour les compositions murales. A 
l'heure qu'il est, la plupart de nos artistes, même les plus en renom, 
ne savent pas établir la perspective de leurs tableaux. ; 

Ce sont là des vérités d'ordre courant, proclamées par tous les esthé- 
ticiens. Viollet-le-Duc, notamment, lesa exposées avec une éloquence 
triomphante. On les retrouve aujourd’hui dans la plupart des livres 
où il est traité des beaux-arts. Et cependant, en dépit du bon sens, 
en dépit de la raison et du goût, on voit ces vérités méconnues et violées 
dans la pratique. Il est de toute évidence pourtant, et il n’y a pas à 
insister sur ce point, qu'une peinture insérée dans un trumeau et fai- 
sant corps avec la muraille, — que ce soit dans un appartement ou 
dans un palais, — ne peut être assimilée à une peinture de chevalet, 
laquelle n’est soumise à aucune condition architecturale, et n’a ni une 
bordure imposée, ni l'obligation d’une tonalité réglée par l'harmonie 
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spéciale du milieu où elle est placée. A cet égard, aucun malentendu 
ne saurait être toléré, et il importe que nulle équivoque ne subsiste. 
La peinture décorative et la peinture de chevalet sont deux genres 
totalement distincts, ayant des lois à part, une technique différente, 
et l'artiste, qui est passé maitre dans celle-ci, peut ignorer complè- 
tement les plus simples règles de celle-là. Non seulement la première, 
obligée de respecter les exigences de l'architecture, voit sa liberté 


LA PAROLE, MOTIF DECORATIF PAR P,-V. GALLAND. 


(Fac-similé d’une étude de Partiste.) 


dominée au point de vue de la forme et de la composition, mais aussi 
au point de vue de la couleur. Oh ! loin de nous toute pensée de dog- 
matiser en traçant le programme de ce qui est ou de ce qui n’est pas 
permis à la peinture décorative ! Nous savons trop ce que valent les 
présomptueuses et vides théories des grammairiens de l’art, et com- 
ment le génie renverse et renouvelle d’une époque à l’autre de soi- 
disant immuables formules. Mais enfin, n'est-il pas munifeste, — et en 
cela la logique n'est-elle pas d'accord avec le goût, avec la tradition. 
avec la raison, — qu'une peinture destinée à orner une surface est 
soumise à quelques obligations fondamentales ? Est-ce trop lui deman- 
der, par exemple, que d'exiger qu'elle n’aille point à l'encontre des 
dispositions architecturales, qu’elle se pénètre autant que possible 


XXXVIII. — 2° PÉRIODE. 2 
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de lesprit de la construction, qu'elle se tienne à son rang sans cher- 
cher à en sortir, qu'elle ne simule point des vides ou des ouvertures 
de nature à troubler notre œil en faisant douter de sa solidité ? 
N'est-ce pas, au contraire, le premier devoir d'un décorateur de se 
laisser guider, dans l'invention de ses motifs, par les irrégularités 
mêmes de la surface dans laquelle il doit les enfermer, sans essayer 
de dissimuler les supports essentiels de l'édifice sous des groupes de 
figures, de trophées, etc. ? C'est ce que certains maitres ont admi- 
rablement su observer, notamment Raphaël et Michel-Ange dans 
leurs peintures du Vatican. Il est de règle encore, et pour les mêmes 
raisons d'harmonie, de calculer l'effet de la couleur et son intensité 
selon la place qu'occupe la peinture et d’où elle sera vue par les spec- 
tateurs, selon la qualité de la lumière, l'ombre portée par les piliers 
ou les corniches, la vigueur ou la légèreté de l'architecture. La 
franchise dans les colorations, une facture simple et large, presque 
jamais de tons neutres, des masses bien équilibrées, pas de trompe- 
l'œil serrant de près la nature, ni de modelé précieux et délicat 
comme dans les tableaux, voilà quelles sont, pour cette forme d’art, 
les lois consacrées par l'expérience et le bon sens. 

L'art décoratif a-t-il été enseigné autrefois en Égypte, en Grèce 
ou à Rome? Nous n’en savons rien, mais ce qui est certain, c’est que 
toutes, ou presque toutes les œuvres de l’antiquité portent ce carac- 
tere suprème d'élégance et de justesse dans le goût où se révèle le 
respect de ces lois. Qu'il s'agisse d’une peinture ornant les murailles 
d'une maison, comme on en trouve à Pompéi, ou qu’il s'agisse d’un 
objet quelconque, d'un meuble, d'une table ou même d'un ustensile 
de cuisine, toujours nous remarquons une merveilleuse concordance 
entre le choix de l’ornement et les proportions de l'objet, toujours 
nous constatons une étonnante appropriation du décor à l'usage 
pratique du meuble décoré et au besoin qu’il exprime. Qu’un orfèvre 
grec exécute un vase, je suppose, il s’arrangera pour que le bec de 
ce vase, avant tout, déverse bien, pour que ses anses se manient 
aisément, et il ne songera qu’ensuite à relever ces mérites pratiques 
par le prestige de la beauté. Qu'il compose un plateau aux extrémités 
duquel il cisélera une fleur qui s’épanouit, cette fleur sera là pour 
permettre de saisir l’objet. Considérez la maison grecque, avec son 
seul étage, son support isolé, sa colonne toujours légère, parce qu’elle 
n’a rien à supporter; voyez la coloration des murailles, comme elle 
est bien entendue, avec le soubassement noir pour faire ressortir les 
gaietés de la claire lumière sur les arbustes et les fleurs garnissant 
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l’impluvium, avec le fond jaune des premiers panneaux latéraux 
envoyant dans l’intérieur un reflet joyeux et brillant, enfin avec le 
plafond aux tons blancs et bleus pour envelopper le tout dans une 
harmonie générale! Et quelle liberté, quelle variété dans l'invention 
des moindres motifs d’ornements! Que de conceptions imprévues, 
originales, déterminées par un désir personnel du propriétaire ou 
une nécessité de construction! L'homme, ses habitudes, ses mœurs, 
sont rappelés à tout instant par un détail particulier et caracté- 
ristique. 

Il y eut un temps où ces belles qualités de logique dans le décor 
firent l'honneur et la gloire de notre art de France, et que d’exem- 
ples n’en pourrait-on pas citer au moyen âge ? Mais où sont les neiges 
d'antan? 

A l'heure actuelle tout le monde convient que la rhétorique d’une 
mythologie surannée obscurcit presque toujours la signification du 
décor sans que pour cela peintres et sculpteurs se résolvent a faire 
un effort sincère pour enrayer le mal. Interrogerons-nous les archi- 
tectes ? Presque tous nous diront que ce sont les peintres et les 
sculpteurs, par leur ignorance des principes décoratifs ou par la 
vanité exagérée qu'ils mettent à vouloir faire prédominer leur note 
dans l’orchestration générale, qui sont la cause de notre décadence. 
Interrogerons-nous les peintres et les sculpteurs? Ils nous répondront 
que c’est la faute aux architectes. Viollet-le-Duc disait: « Il faut 
reconnaitre que dans la plupart de nos monuments modernes le parti 
décoratif est pris au rebours. Les façades s’étalent splendides, cou- 
vertes d’ornements ; on cherche des effets décoratifs surprenants 
dans la conception des vestibules et escaliers; tout ce préambule 
pour conduire les gens dans des salons relativement mesquins. Vous 
avez vu des colonnes se dresser devant les façades, vous avez traversé 
des péristyles, d'un effet majestueux, des escaliers féeriques, couverts 
par des coupoles ornées de sculptures, etc. Après ce développement 
imposant, qui vous fait supposer des galeries pouvant rivaliser avec 
celles des hôtels Lambert, ou du Maine, ou Mazarin ou du palais 
Farnèse, que trouvez-vous enfin? Des appartements très ordinaires 
comme dispositions générales, mais où l’on a prodigué les dorures 
aux portes, les fausses boiseries, des tentures d’un effet mesquin, et 
tout un mobilier de brimborions qui sentent le boudoir de la femme 
entretenue. Moins de majesté à l'extérieur, plus de dignité et de 
véritable richesse à l’intérieur sembleraient plus conformes aux 
principes de la véritable décoration... Et que dire de ces ordres 
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fastueux de pilastres qui se développent entre les étages supérieurs 
de nos maisons, et qui reposent... sur des boutiques '! » 

Voilà pour l’œuvre de l’architecte. Et comment s'étonner si la 
maison, étant construite de la sorte, la décoration intérieure des 
peintres et des sculpteurs s’en ressente? Ceux-ci non plus n’ont guére 
d'autre souci, dans cette orchestration cacophonique, que de jouer 
leur partie le plus bruyamment possible, sans accord entre eux, et 
croyant faire merveille s'ils accaparent l'attention au détriment du 
voisin. Nulle préoccupation, d’ailleurs, de l’ensemble; une indiffé- 
rence absolue pour la concordance de leur œuvre, au point de vue de 
la tonalité, et mème parfois, au point de vue des proportions, avec 
l'emplacement qui lui est assigné. En 1859, Beulé écrivait avec 
raison: « Aujourd'hui presque tous les artistes, lorsqu'on leur 
demande un plafond, se contentent de peindre chez eux un tableau 
de la grandeur voulue. L’acquéreur sera libre de le placer où il lui 
plaira, droit ou renversé. Il est vrai qu’il peut le décrocher plus tard, 
et le remettre dans sa position naturelle. » On peut en dire autant 
des sculpteurs d'à présent qui ne semblent pas davantage se douter 
que la qualité dominante de leur art, dans ses applications à l’archi- 
tecture, c’est une intime liaison avec les formes de cette architecture, 
et sa participation à ces formes. Eux aussi ont oublié les principes 
essentiels de leurs devanciers du moyen âge, qu’on pourrait résumer 
de la façon suivante : 1° Toute composition enserrée dans un enca- 
drement bien défini, dans des tympans, dans des panneaux, dans 
des frises, doit céder le pas au contour qui est la ligne maîtresse et 
marque les divisions principales de l'édifice ; 2° tout motif de sculp- 
ture qui, au lieu d'être circonscrit par un entourage ferme, rigide, 
se profile sur un fond, sur un vide, sur le ciel, doit présenter une 
silhouette caractéristique, conforme au style du monument, que ce 
soit un haut relief, une statue ou un groupe, et avoir un parti pris 
de fermeté, d'opposition, de vérité. L'importance de ces deux lois 
décoratives, on la comprend aisément quand on regarde les portes 
richement illustrées de nos belles cathédrales, dont les linteaux, les 
tympans, les jambages, les voussoirs de décharge sont si nettement 
accusés par les dispositions ornementales que chaque figure est un 
morceau de pierre dont la fonction est utile et définie. Que loin de 
cette discipline, sont aujourd’hui nos sculpteurs dont les œuvres 
destinées aux monuments sont faites comme pour un musée! Combien 


4. Viollet-le-Duc, Entretiens sur UArchitecture, p. 211. 
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aussi est en retard, sous ce rapport, l'éducation des amateurs actuels 
et de messieurs les membres des commissions officielles, 4 qui incombe 
la responsabilité des commandes artistiques et qui n’ont pas la 
moindre idée des conditions d'unité et d'ordonnance qu'il faudrait 
obtenir. Ce qui se passe présentement pour la décoration de l'Hôtel 
de Ville de Paris est la démonstration de cette lamentable inexpé- 
rience! 


Des considérations qui précèdent et qu'il est inutile d’étendre 
davantage nous pouvons conclure, que si le cours de composition 
décorative dont a été chargé M. P.-V. Galland, en 1873, a une si 
parfaite raison d’être, on ne peut guère comprendre l'opposition 
qu'il rencontra parmi les professeurs de l'École des Beaux-Arts. 
Cette opposition se manifesta de façon assez singulière. On refusa de 
donner au cours nouveau la sanction et le prestige attribués aux 
autres ateliers de l'École, en décidant que les élèves de M. Galland 
ne participeraient point aux mêmes récompenses, et que leurs travaux 
ne seraient pas admis à bénéficier de ce qu’on appelle des valeurs, 
dans l'établissement de la rue Bonaparte, c'est-à-dire des coefficients 
de mérite dont le total, pour ceux qui l'obtiennent, donne droit à des 
médailles. C'était dire aux élèves : « Suivez, si bon vous semble, les 
leçons de M. Galland; mais le conseil supérieur de l’École ne vous 
en tiendra aucun compte. » Le résultat était facile à prévoir. Peu 
disposés à suivre un enseignement auquel on les incitait de si étrange 
façon, et qui se présentait comme un supplément de travail sans com- 
pensations honorifiques, les jeunes gens se gardèrent bien de tout 
zèle. Ils désertèrent le cours de M. Galland à qui mieux mieux, et le 
professeur ne put réunir qu'un très petit nombre d'élèves qui n’eurent 
pas d’ailleurs à se repentir de leur ténacité, car en écoutant les 
conseils d’un tel maitre, en s’assimilant ses préceptes, en se laissant 
guider par ce vaillant artiste, ils se signalèrent bientôt dans tous les 
concours spéciaux que l'État organise pour le prix de Beauvais et 
pour le prix de la manufacture de Sèvres. Lauréats, ils trouvèrent 
ainsi une récompense autrement lucrative que leurs camarades qui 
avaient délaissé un cours non accompagné de l’appat dés médailles. 
Parmi ces élèves, il faut citer, parmi les plus brillants, le fils du 
peintre, M. Jacques Galland, M. Edme Couty, aujourd'hui professeur 
à l'École nationale des arts décoratifs de Nice, MM. Claude Galland, 
Moreau, etc, qui, tout jeunes encore, ont remporté déjà les succès 
les plus flatteurs. 
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C'est que M. P.-V. Galland, comme professeur, possède, en effet, 
une qualité remarquable et qu’on ne peut lui dénier. Si, en tant que 
peintre, il laisse souvent prise à la critique, s’il a plus d’élégance 
que de fermeté et plus d'imagination que de vigueur, si certaines de 
ses figures manquent de relief et mème parfois de cette correction 
sobre et concise dont on sent chez lui toujours la recherche, du 
moins pour l’enseignement, il est en possession d’une supériorité 
manifeste, parce qu'il la doit à cet avantage unique, je le pense, en 
ce temps-ci, d'être à la fois peintre, architecte et sculpteur, d’avoir 
appris ces trois arts, aux différentes phases de sa vie, et d’être en 
état de les pratiquer. Aussi, que ses élèves soient des peintres, des 
sculpteurs ou des architectes, est-il certain de se faire comprendre, 
de-parler à chacun la langue qu'il faut, de leur inspirer l’absolue 
confiance sans laquelle le professorat est vain. 

Et, à cet égard, une courte explication est nécessaire. Pourquoi, 
d'habitude, est-il très difficile à un architecte de prendre autorité 
sur un peintre, de lui expliquer l'alliance de la peinture et de l’ar- 
chitecture, de pénétrer dans sa pensée, de se mettre avec lui en une 
communication intellectuelle assez étroite pour qu'entre eux s’éta- 
blisse le double courant parallèle d'où jaillit la lumière ? C’est que 
tous deux s'expriment dans une forme différente, et que pour tous 
deux le dessin, qui est proprement leur langage, a une signification 
distincte. Le peintre représente perspectivement les objets dans l’es- 
pace; l'architecte montre les objets dans leur vérité géométrale. Il n’en 
faut pas plus pour empêcher qu'on ne s’entende. Mais supposez un 
architecte ou un peintre maniant les deux formes du dessin, aussi 
aisément l'une que l’autre, la confusion cesse aussitôt. Ce qui était 
obstacle devient lien. Les deux conditions dans lesquelles il nous 
est donné de figurer les choses, ayant la propriété de se contrôler et 
de se vérifier l’une l’autre, l'architecte ou le peintre peut ramener ce 
que l’on voit à ce qui est, et conclure de ce qui est à ce que l'on verra, 
ou passer de la réalité à l’apparence et de l’apparence à la réalité. 
L'un pourra à son gré planter sur la terre ou élever dans les airs la 
scène qu'on lui demande de faire apparaitre à nos yeux, et cesser 
d’être le tributaire très humble du perspecteur. L'autre n'aura plus 
de peine à tracer le programme qu’il prétend voir suivre par son col- 
laborateur. Ainsi, tous deux, ayant fait disparaitre la barrière qui 
les sépare, marcheront de concert et d'un pas égal au but qu'il s’agit 
d'atteindre. Il en sera de même pour le sculpteur qui, lui aussi, 
aurait tout à gagner à être pourvu des deux moyens d'expression du 


16 GAZETTE DES BEAUX-ARTS. 


dessin, et s’habituerait davantage à chercher le modelé par les con- 
tours, ou à se plier aux conditions de construction dont relève la 
sculpture ornementale *. 

Peut-être est-ce là envisager les choses sous un point de vue bien 
technique; mais tenez pour certain que nous avons mis le doigt sur 
le côté faible de notre enseignement artistique, et que nous touchons 
ici à un des plus grands défauts de la cuirasse. « Ah! si l’on nous 
apprenait à modeler de l'architecture! » disait un jour un de nos 
sculpteurs contemporains le plus justement célèbre, et cette excla- 
mation montre exactement combien les artistes vraiment éclairés 
ont conscience des lacunes que laisse l’École dans leur éducation. 
Calculez-en les effets, et vous ne vous étonnerez plus qu’un peintre 
parvenu au faite de la réputation, et revêtu de tous les honneurs 
officiels, ne consente presque jamais à admettre l’ingérence d’un 
architecte, même aussi renommé que lui, dans son œuvre déco- 
rative. Il croit, il est convaincu que nul ne saurait mieux exécuter 
sa tâche. Cela lui suffit. De conseils, il n’en a cure. Asservir son génie 
à la disciple architecturale, qui donc l’y oserait contraindre ? L’archi- 
tecte le laisse libre, et c’est tant pis si le panneau du peintre éminent 
détonne dans l’ensemble, et si l’orchestration générale ne se tient 
plus dans toutes ses parties. 

Pour en revenir à notre sujet, cette faculté qu’a M. Galland de 
pouvoir s’adresser tour à tour aux élèves des trois arts, il a trouvé à 
l'exercer magistralement dans son cours de l’École. Sa doctrine est 
fort simple, et voici comment il l’a résumée : 

« Je suis de ceux, a-t-il dit, qui, formés de bonne heure, par une 
méthode sage, à l’école de la subordination, n’admettent pas dans les 
applications del’art aux différentes branches de l’industrie somptuaire, 
Vindépendance absolue, qui règne souverainement dans la seule 
peinture de tableaux. La, elle a sa raison d’être, parce que le sujet 
isolé par les limites du cadre, n’est pas tenu à se lier à un ensemble 
dont tous les éléments sont en association pour former un tout. Le 
peintre de tableaux est libre; le décorateur, l'artiste industriel ne le 
sont pas. En effet, l’art décoratif, celui qui embellit nos monuments 
par la noblesse de son ornentation peinte et sculptée, celui qui égaye 
_ et meuble nos demeures, celui qui ennoblit tous les objets dont l'usage 
nous est familier, en charmant nos yeux par leur grâce, leur élégance, 


1. M. Eugène Guillaume a parlé avec une magistrale compétence de ce point 
délicat dans un discours de distribution de prix, prononcé, il y a quelques années, 
devant les élèves de l'École des Beaux-Arts. 
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la finesse et l'intelligence de leur invention, cet art-là, qui n’est ni 
moins grand, ni moins inspiré, ni plus facile que l'art prétendu 
supérieur, cet art-là, dis-je, réunit, sans exception aucune (je souligne 
avec intention aucune) tous les talents, toutes les intelligences et met 
à contribution toutes les forces productives. Il comporte la plus vaste 
étendue d'éléments et de connaissances, et, dans son but, nulle partie, 


ÉTUDE POUR UN PETIT PLAFOND DANS L'HÔTEL DE MMe DE CASSIN, PAR P.-V. GALLAND. 


(Fac-similé d’un dessin de l'artiste.) 


si petite fût-elle, ne peut étre considérée comme infime, son rôle étant 
déterminé dans les harmonies de l’ensemble. Les plus grands maîtres 


ont atteint les sommets de cet art, sans qu'ils aient jamais cru . 


déroger en mettant leur génie à la discrétion de ce qu’on est convenu 
aujourd’huid’appeler l’art industriel. Pour eux, comme pour nous, l’art 
est un, les applications peuvent être multipliées à l'infini, rameaux fleu- 
ris d’un même tronc, animés d’une sève unique, également généreuse 
jusqu’à leur plus fine extrémité‘. » 

1. Discours prononcé par M. P.-V. Galland à la distribution des récompenses de 
l’École nationale d’art décoratif d’Aubusson, le 14 août 1887. 
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De telles paroles nous indiquent suffisamment le programme du 
professeur et pourraient nous dispenser de dire la façon dont il 
remplit son cours. Il n’est pas facile, au surplus, de résumer près 
de quinze ans de leçons. Un enseignement de cette nature ne s’analyse 
pas. Il s'affirme par des exemples, se formule oralement et graphi- 
quement, se développe par des conseils et se précise le crayon ou le 
pinceau à la main. Ainsi, M. Galland donne, je suppose, à ses élèves, 
à décorer un panneau de muraille dans un monument; non pas un 
monument quelconque, qu’on peut orner indifféremment d’attributs 
sans caractère déterminé, mais un théâtre, le salon d’un financier ou 
d’un homme d’État, en un mot un édifice qui devra ètre nettement 
particularisé. De même, la muraille n'est pas choisie au hasard, mais 
elle offre certaines difficultés qu'il s’agit de surmonter : c'est une 
voussure dont les dimensions devront être exactement remplies, ou 
un pan de mur coupé par une porte à deux battants. On voit d'ici 
l'embarras, au début, des élèves habitués à l'École des Beaux-Arts à 
rester maîtres de leurs compositions, à l’établir en hauteur ou en 
largeur, selon leur caprice, à faire des tableaux plus ou moins, mais 
toujours, en vue du Prix de Rome, sans jamais prévoir le cas d’une 
décoration pour un emplacement fixe, spécial. Alors M. Galland passe 
à la démonstration. En un quart d'heure, il improvise devant les 
élèves, vingt motifs différents s’adaptant au programme indiqué et 
que chacun pourrait traiter suivant son tempérament, son goût 
ou ses aptitudes. Ici ce sont des cariatides soutenant une corniche, 
là des arabesques, des rinceaux de feuillages, des griffons, des vases, 
de petits génies gracieusement groupés, des figures symboliques 
habilement disposées dans le cadre architectural. Tout cela semble si 
bien à sa place, si ingénieusement inventé, qu’aucun ornement, 
croirait-on, ne pourrait mieux convenir si l’inépuisable imagination 
du professeur n’en faisait naitre de nouveaux d’un arrangement 
meilleur encore que le précédent. Aux compositions peintes succèdent 
d’autres sujets, car M. Galland s’adresse à toutes les catégories 
d’éléves, et les sculpteurs doivent aussi trouver leur compte a ses 
leçons. Tantôt c’est la décoration d’une fenêtre qu'il s’agit d’ima- 
giner, tantôt celle d’une fontaine, d’un meuble, d’une reliure de livre. 
La fantaisie débridée des jeunes cervelles en ébullition s’irrite et se 
heurte aux obstacles du programme auquel on doit se plier. Dans 
l'atelier, on fait venir le modèle vivant; il y a des fleurs, des plantes, 
parmi lesquelles il est permis à chacun de choisir ses ornements. 
Mais le modèle n’a plus, comme dans les autres ateliers de sculpture, 
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son- pied posé sur la talonnière traditionnelle; sa main n’est plus 
retenue par une ficelle chargée de l’immobiliser dans le geste acadé- 
mique que tous reproduisent. Il faut que chaque élève indique le mou- 
vement qui lui est nécessaire pour la composition particulière qu’il a 
adoptée. La nature n’est ici employée qu’en vue d’un ensemble. De 
même pour les plantes qui ne seront pas copiées au hasard, mais 
toujours choisies et disposées selon le cadre architectural. « Le prin- 
cipe de l’art décoratif, ne cesse de répéter le professeur, c’est la 
subordination à l'architecture. Nous n'avons pas à donner l'illusion 
de la vérité; une figure s’enlevant sur un fond d’or n’a pas à imiter 
les carnations de la chair vraie; nos arbres et nos fleurs ne doivent 
pas être servilement tel arbre ou telle fleur. Le rôle que nous leur 
faisons jouer nous oblige à une interprétation. Mais il faut que l’inter- 
prétation que nous faisons subir à ces divers éléments soit toujours 
inspirée par la logique et guidée par le respect, l'amour de la nature. 
Remplaçons l'attrait de la vérité dans le dessin, par le caractère de 
la silhouette et la largeur de la facture. Simplifions les végétaux 
quand leurs détails trop multiples ou trop délicats peuvent nuire à Ja 
clarté du décor; mais n'oublions jamais que plus les éléments de la 
nature conservent leur accent intime, plus ils nous intéressent, plus 
ils nous touchent. Prenons des plantes que nous voyons, représentons- 
les dans leur grâce vivante! Faisons comme nos ancêtres du moyen 
age! Ne retrouvons-nous pas au pied des cathédrales les plantes et les 
arbrisseaux dont les éléments décorent les chapiteaux et les frises 
de l'édifice? » 

Voilà quel est, en substance, l'esprit des leçons de M. Galland. 
Après des années de luttes, il a fini par pénétrer de sa justesse les 
représentants officiels de l'enseignement artistique en France. Les 
résultats obtenus ont donné gain de cause au théoricien. Dans la 
première partie de cette étude, nous avons assez amplement montré 
comment le peintre sait mettre ses idées en pratique pour qu’il n’y 
ait pas lieu de parler encore de ses œuvres, bien qu’il nous en coûte 
de passer sous silence la grande composition la Prédication de saint 
Denis, qu'il vient d'achever pour le Panthéon et qui est actuellement 
exposée au Musée des Arts décoratifs. Nous devons nous borner. 

Depuis 1879, leconseil supérieurde l'Écoledes Beaux-Arts a modifié 
ses programmes, transformé ses règlements et adopté le principe de 
l’enseignement simultané des trois arts qui consacre le triomphe 
des efforts de l’éminent artiste dont nous venons de résumer les 
doctrines. Aujourd’hui, les élèves peintres suivent des cours d’ar- 
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chitecture et de modelage, les sculpteurs de peinture et d’architec- 
ture, enfin les architectes de sculpture et de peinture. Non qu’on 
veuille prétendre former des artistes qui soient à la fois des peintres, 
des sculpteurs et des architectes. Notre époque a trop le culte de 
la division du travail pour viser à pareil but. On espère seulement, 
par ce procédé, empêcher à l'avenir les malentendus dont nous avons 
parlé plus haut; on pense qu’en enseignant aux diverses catégories 
d'artistes le dessin sous ses deux formes, le dessin géométral et le 
dessin perspectif, on les mettra mieux à même, les uns et les autres, 
de disposer de toutes ses ressources. Mais, par un singulier aveugle- 
ment ou par une méfiance étrange, au lieu de mettre à la tète de cet 
enseignement nouveau l’homme qui en avait le mieux démontré la 
nécessité, celui qui, par sa triple connaissance de la peinture, de l’ar- 
chitecture et de la sculpture, paraissait le plus apte à en porter le 
poids, on a préféré en charger trois professeurs distincts. De telle sorte 
que les inconvénients signalés ci-dessus subsistent dans leur inté- 
gralité, et que l’on sera longtemps avant de recueillir les fruits qu’il 
était permis d'attendre de cette réforme. Le professeur peintre qui, 
à l’heure actuelle, donne aux élèves architectes les éléments som- 
maires de la peinture, comme le professeur architecte qui apprend 
aux peintres l'architecture, quels que soient leurs mérites, ont un 
défaut capital aux yeux de ceux qu’ils enseignent : ils sont étrangers 
à leur art, à eux. Il faudra bien des années, dans ces conditions, 
pour que l’entente s’établisse et que la confiance vienne. Mais ce 
serait sortir du cadre de notre étude que d’aborder cette question 
qui-touche à ce qu'il y a de plus compliqué et de plus délicat dans 
l'enseignement de l’art. Il nous suffit d’avoir indiqué la nature du 
problème et son caractère complexe en essayant de définir la place 
exceptionnelle qu’occupe parmi les artistes contemporains M. Gal- 
land, à qui revient de droit un titre que l’on n’a plus guère, de nos 
jours, l’occasion de décerner : celui de maître décorateur. 


VICTOR CHAMPIER. 


SALON DE 1888 


(DEUXIEME ARTICLE!) 


—- ECI a été exécuté à la louange unique du 
NW # D'eu tout-puissant et en l'honneur du 
prince du ciel, saint Sébald, à l’aide des 


aumônes données par les dévotes gens. » 
C’est par ces mots, inscrits en lettres cou- 
lées sur le socle de la châsse de saint 
Sébald, que le brave ouvrier Pierre Fis- 
cher consacrait le glorieux monument 
qu'il venait de finir vers 1519, en toute 
humilité. Quelques années auparavant, 
sur le calvaire du cimetière de Francfort, on gravait cette inscription : 
« En lan 1509, les époux Jacob Heller et Catherine de Molheim, 
demeurant à Nurenberg, ont érigé ce calvaire, à la louange de notre 
glorieux triomphateur Jésus-Christ, en leur nom et en celui de leurs 
ancêtres, afin que Dieu accorde sa grâce aux vivants et le repos éter- 
nel aux morts... » Et, vers le même temps, en 1507, un pauvre 
cordonnier de Pérouse, après des années de travail et de privation, 
voulant offrir à son église un beau tableau de piété, propre à édifier 
les Ames, apportait 47 ducats à son voisin Pietro Vannucci et le 
priait de peindre une Madone entre saint François et saint Jérôme; 
celle-là même qu’on peut admirer aujourd'hui encore à Pérouse, 
dans la galerie Penna... Ces souvenirs d’une époque où la foi dans 
l'efficacité des œuvres fit éclore tant de chefs-d’œuvre, me revenaient 
à l'esprit, tandis que, par une chaude matinée, j’errais mélancoli- 
quement dans les galeries du palais de l'Industrie, à la recherche de 


1. Voy. Gazelle des Beaux-Arts, t. XXXVIT, 2° période, p. 441. 
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ce que nous appelons encore, par une vieille habitude, la peinture 
religieuse; et les conditions nouvelles que la concurrence vitale, les 
expositions et les foires aux tableaux ont faites, de nos jours, a la 
production des ceuvres d’art, m’apparaissaient, dans une heure de 
lassitude découragée, avec une triste évidence... 

Je ne sais si les Semaines religieuses de 1888 ont relaté beaucoup 
de traits comparables 4 ceux que je viens de rappeler; mais ce que 
je sais trop bien, c’est que le digne Jacob Heller et le brave cordon- 
nier de Pérouse, — si notre humanité produit encore de ces âmes 
délicieusement croyantes et naives, — iraient aujourd’hui porter 
leur commande à quelque fabricant du quartier fameux, où s’exploite, 
sous l’invocation de saint Sulpice, l’art religieux de notre temps. 
C'est là en effet qu’avec l’approbation du clergé vont s’approvisionner 
les paroisses et les dévotes ; le seul art que la religion officielle ait 
lair de comprendre et de vouloir encourager est un mélange du plus 
fade académisme et de la plus plate sentimentalité. Il n’en faudrait 
pas davantage peut-être pour expliquer la quantité et la conviction 
décroissantes des tableaux à sujets religieux que chaque Salon voit 
passer. 

Pourtant, on ne saurait rompre tout d'un coup avec des traditions 
tant de fois séculaires, et il est naturel, même après que la foi vivante 
a déserté les cœurs, que les histoires sacrées s'imposent, par une 
sorte d’atavisme, au pinceau de quelques-uns de nos faiseurs 
d'images. Mais l'édification n’a plus rien à voir dans l'affaire; et 
l’on a cette impression devant des œuvres, même d’un rare mérite, 
comme le Saint Denis de M. Delance, où l'artiste, désireux de 
rajeunir son sujet, s’est appliqué avec une ingéniosité paradoxale, à 
faire entrer le plus de réalité possible dans la représentation d’une 
histoire, ou plutôt comme il l’appelle lui-même d’une légende, — à 
laquelle visiblement il ne croit pas. 

Il en résulte entre le titre et l'esprit du tableau, une disparate 
déconcertante pour le spectateur. M. Delance a voulu restituer de la 
façon la plus vraisemblable cette invraisemblable scène. Il s’est mis 
d’abord en quête d’un paysage de la banlieue parisienne, et, en sup- 
primant quelques usines, il n’a pas eu de peine à retrouver, sous la 
croûte légère que laisse sur le sol le passage de l'humanité, l’antique 
configuration des lieux. Il nous a ainsi donné une étude de paysage, 
d’une vérité presque photographique, — traitée d’ailleurs avec la 
plus rare délicatesse de pinceau ; pour la finesse de l’œil, la légèreté 
des transparences aériennes, la justesse des valeurs, le morceau 
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mérite les plus grands éloges. — Ce premier travail achevé, et le décor 
construit, il s'agissait d’y encadrer le drame. « Comment ça a-t-il bien 
pu se passer? » s’est dit M. Delance. On lit dans les auteurs (proba- 
blement dans les dictionnaires où les peintres vont puiser les trésors 
de leur érudition : « alors le saint prit sa téte dans ses mains et se 
mit à marcher à travers la plaine, » et il a peint en effet le saint 
marchant tranquillement, sa tête dans la main, comme un brave 
homme qui fait après diner un petit tour de promenade. Si nous 
n’étions avertis par le geste si expressif du paysan qui court près de 
lui et par les deux femmes qui s’agenouilient et se signent, nous 
ferions à peine attention à cet étrange promeneur; il marche d’un pas 
si guilleret dans le sentier connu, où tous les échos pourraient répéter 
en sourdine : 


En reynant de Suresne, 


M. Delance me pardonnera de forcer la note et d’exagérer pour 
les besoins de la démonstration une objection qui tient surtout à des 
nuances, mais essentielles. — Son tableau est l’œuvre charmante 
d’un peintre à l’œil bien organisé, à la main subtile et légère, mais 
qui parait devoir exceller dans la représentation des choses vues, 
plus que dans celle des choses senties ou rêvées. 

Peut-être ne se ftt-il pas ingéré de méler la moindre légende à 
son paysage, d’habiller de costumes vaguement rétrospectifs et de 
décapiter les bonnes gens qui le traversent, s’il n’avait su, comme 
nous tous, que la majorité du jury réserve volontiers aux tableaux 
d'histoire, les hautes récompenses. C’est ainsi que M. Duez fit jadis, 
en touriste avisé, une excursion au pays de Saint-Cuthbert. Comme 
à son camarade, ce petit voyage a réussi à M. Delance, — mais en lui 
faisant tous nos compliments, je me permettrais de l’engager, puis- 
que, pas plus que la plupart de ses contemporains, il n’a la téte 
épique ou légendaire, à ne plus peindre de légende. La matière ne 
manquera certes pas à son pinceau, désormais classé au nombre des 
plus fins de la jeune école. 

Est-ce à dire qu’à moins d’avoir l’âme de fra Angelico, on n’aura 
plus le droit de s'attaquer à ces thèmes consacrés? ou bien que, pour 
les peindre, il faudrait remplacer la foi disparue par ce fameux tube 
d’empois, base de la palette de tant de peintres d'histoire ? En aucune 
façon. Il nous parait très légitime qu'un artiste, touché par la grâce 
naive des vieilles légendes etdes contes pieux, tâche de les exprimer à 
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l’aide d'images vues et d’ojets familiers; mais en lui reconnaissant 
toutes les libertés possibles à l'égard des traditions de l’école et des 
régles liturgiques, on ne saurait le dispenser, il me semble, de ce 
minimum de conviction que suppose la sympathie critique. S’il n'est 
pas sensible au charme de ces histoires où quelque chose a passé de 
l’âme de nos pères, — s'il n’en a pas senti la poésie humaine toujours 
vivante, après tout, sous les croûtes des exégèses, — s’il n’y est pas 
entré affectueusement, — s’il ne les goûte pas assez pour exprimer 
par elles quelque chose de sa propre émotion et de son rève, — si 
enfin elles ne sont pour lui qu’un thème banal et usé, il fera mieux 
de s'en tenir éloigné comme d'une piège, sinon comme d’une profa- 
nation. — « Imaginer une composition, écrivait Delacroix, c’est 
combiner les éléments d'objets qu’on connait, qu'on a vus avec 
d’autres qui tiennent à l’intérieur même, à l’âme de l'artiste... Les 
formes du modèle, que ce soit un arbre ou un homme, ne sont que le 
dictionnaire où l'artiste va retremper ses impressions fugitives... » 
Dira-t-on que c’est là la formule d’un art par trop idéaliste et subjec- 
tif? Je ne le pense pas. En toute œuvre de ses mains, l’artiste, digne 
de ce nom, met quelque chose de sa propre substance; c’est la le 
levain qui fait lever la pâte de la réalité. Mais il est, en tout 
cas. d’une saine méthode de reconnaître qu'il est certains sujets 
qu'il vaut mieux s’interdire si l'âme n’y est pas, par quelque côté, 
sincèrement engagée. Dès qu'on nous les propose, en effet, — à nous 
spectateurs qui ne les attendions pas et nous serions fort bien con- 
tentés d’un thème plus modeste honnêtement traité, — nous voulons 
y trouver un peu plus qu'une simple narration en style de faits 
divers; nous y espérons une confidence. Nous avons le droit de 
prétendre qu'on n'a pas voulu nous y rendre attentifs seulement 
à des procédés de facture et à des solutions techniques; — nous 
goûtons, mais à leur place; les artifices de métier; ils ne sauraient 
être l’unique raison d’une œuvre qui fait appel à l’imagination et à 
la pensée; ils doivent y intervenir comme de simples moyens d’expres- 
sion et se plier docilement aux exigences supérieures de l'impression 
intime qui veut être traduite aux yeux et passer dans les cœurs. 

Les tableaux de M. Pierre Lagarde m’avertissent de loin qu’il s’y 
passe quelque chose d’extraordinaire; je m’approche, si je suis 
d’humeur à me plaire aux ballades du temps jadis, et M. Lagarde sait, 
en effet, me communiquer quelque chose du plaisir qu'il y a pris. 
Dans une clairière, baignée des molles clartés bleudtre de la lune, 
des sapins dénudés se dressent tout droits et immobiles, rayant 
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Vherbe des zébrures diagonales de leurs ombres violettes. — Saint 
Hubert à genoux au premier plan, à droite, regarde dans une muette 
extase le cerf miraculeux tout à coup apparu à l’autre coin de la 
clairière. — Ils sont ainsi éloignés l’un de l’autre; mais étroitement 
reliés pourtant par l’ardente contemplation du chasseur. — Il y a 
beaucoup d’art dans l’imprévu de cette mise en page; beaucoup de 
distinction et aussi de sentiment dans la manière dont la légende est 
évoquée par le pinceau du peintre. Cet « air de légende » que je me 
plaignais de ne pas trouver dans le Saint Denis de M. Delance, nous 
enveloppe ici et nous pénètre de toute part. 

L'esprit qui « souffle où il veut » n’a pas dédaigné le tableau, 
d’ailleurs assez pauvrement peint, de M. Aman Jean : l’A ffligée. C’est le 
soir, l'heure de la décoloration universelle; la campagne, où quelques 
meules se dressent, s'enveloppe comme d’un lourd manteau de bure; 
au premier plan, sur un bout de terrain où poussent des chardons, 
couché sous un édicule, près d’un arbre au feuillage rouillé, un Christ 
de pierre s'offre aux prières des passants : — une voyageuse, soli- 
taire et harassée par le fardeau de ses peines plus que par la fatigue 
du chemin, est venue s'appuyer à l’angle du monument où cette 
inscription est gravée : Spera, afflicte viator. Elle s’arrète un moment, 
les mains jointes dans une muette et fervente oraison. On sent passer 
comme un sanglotet aussi comme un frémissement de pitié dans cette 
figure d'exécution pourtant imparfaite. Rien n’y est banal; tout y paraît 
sincère et semble venir de loin, du fond du cœur; on ne l’oublie pas. 

Illacrymabiles... carent quia vate sacro : cet appel du poète a 
ému de pitié le cœur de M. Hébert, que la mélancolie et la poésie 
habitent, et c'est aux Héros sans gloire qu’il a dédié son tableau de 
l’année, qui comptera, je crois, parmi les meilleurs de son œuvre. 
Sur une stèle sans inscription, une femme est accoudée — dans une 
attitude qui rappelle le Génie gardant le secret de la tombe de Saint- 
Marceaux. Les arbres serrés d’un parc, — qui ressemble au jardin 
de la villa Médicis, — font derrière elle un rideau d'ombre, où vien- 
nent mourir les dernières lueurs du couchant. Elle apparaît dans un 
demi-jour plein de mystère — belle, réveuse et triste; elle proteste 
silencieusement contre l'injustice des hommes et les caprices de la 
gloire; elle sait l’inutilité de la vertu et du génie; elle se souvient et 
s’apitoie sur tous les oubliés qui dorment dans les cimetières, sur 
tous ceux qui sont morts pour quelque grand devoir ou quelque noble 
chimère, et qui ont « vainement dévoué tout leur cœur ». 

Ce qu'elle nous dit tout bas, avec une mélancolie persuasive et 
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une intime pitié, l’altière figure exposée par M. Agache semble le 
dire aussi, mais avec je ne sais quel défi hautain et quelle sombre 
ironie. Énigme, dit le livret; — peinte du moins avec une singulière 
décision. Sur un fond plat d’un ton vineux, une femme se détache 
toute droite, enveloppée de voiles noirs, dont les plis rares coupent 
de brusques diagonales la draperie tombante et raide d’une ample 
robe de velours vert; elle tient à la main un bouquet de pivoines, 
dont quelques fleurs jonchent le sol à ses pieds; pâle, les yeux fermés, 
la tête un peu rejetée en arrière, elle vient d'enlever son masque, 
mais garde pour elle son secret menaçant. On connaît la manière de 
M. Agache, comment il juxtapose violemment les tons pleins et 
heurtés, avec quelle brusque volonté il vous arrête au passage. 
Sa peinture ressemble à une vive apostrophe; — mais il enferme 
dans des formes très nettes, des pensées très obscures; il a, comme 
on dit aujourd’hui, le sens du mystère. 

En même temps que cette énigme, il expose une Étude de jeune fille 
blonde, d’un charme très pénétrant; — il y reste sans doute fidèle à 
son système; mais comme il l’affirme d’un ton moins impérieux, on 
est moins tenté de lui résister et l’on a plus de plaisir à se laisser 
convaincre. x 

La Vierge et l'Enfant Jésus de M. Henri Martin, le Fil de la Vierge de 
M. Lucas, la Naissance de Benjamin de M. Lévy sont peints avec ten- 
dresse et dans un sentiment très délicat. On pourrait presque ranger 
dans la même catégorie le tableau de M. Thirion, Origine de Vinstalla- 
tion des établissements hospitaliers de Berck-sur-Mer, une histoire d'hier 
qu'on dirait détachée d’une parabole évangélique. 

Le Saint Georges de M. Surand est spirituellement peint et son 
dragon est amusant; on ne saurait mieux louer la Sainte Cécile de 
M. de Richemont qu’en annonçant qu'elle a fixé le choix de M. Eudoxe 
Marcille et que, après la fermeture du Salon, elle trouvera place dans 
le beau Musée d'Orléans que les soins et la vigilance de son éminent 
directeur ont rendu si digne de l'attention de tous les amis des arts. 

Quel statisticien nous donnera le compte des Saint Sébastien peints 
ou sculptés depuis le xv® siècle jusqu’à nos jours? A vrai dire ce saint, 
pour les peintres, ne fut jamais qu’un simple torse; — on a fait des 
Saint Sébastien dans les ateliers et les académies comme les pianistes 
font des gammes. En reprenant, à son tour, ce thème dans le grand 
nombre de ceux que la tradition lui offrait, M. Henner s’est médio- 
crement préoccupé de sa nouveauté. Il professe pour le sujet le tran- 
quille dédain de beaucoup de grands peintres : nul ne fut jamais plus 
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étranger à toute littérature et n’ignora avec une sérénité plus égale 
la doctrine à la mode, le modernisme et les disputes des théoriciens. 
Enfoncé dans son rève plastique, épris de formes et de couleurs, il 
poursuit, sans se lasser, la notation de certains accords, presque mu- 
sicaux, dont la fuyante harmonie l’obsède, et dont il semble ne jamais 
réaliser suffisamment à son gré la plénitude et la douceur. Il a institué, 
à ceteffet, des expériences où le rêve et la réalité se combinent étran- 
gement, il y a un peu d’alchimie dans son cas. Il a même inventé une 
heure que la nature ne connait pas, qui contient à la fois plus d’obs- 
curité que le crépuscule et plus de clarté que la nuit; il a fouillé, de 
ses yeux de hibou, les mystères de la lumière et de l’ombre; il a voulu 
surprendre leurs secrètes amours. Son génie, c’est la qualité de sa 
vision : et, en effet, c’est un voyant, au sens propre du mot. Quand 
il a fait émerger de l’ombre environnante ou replongé dans ses 
profondeurs complaisantes, l'épaule, la hanche ou le torse d’un beau 
corps, quand il l’a modelé sous les caresses d’un rayon nacré et 
pétri dans l’argile idéale, dans la tiède blancheur d’une matière 
innommée, et pour la composition de laquelle il a consulté tour à tour 
Giorgione, Corrège et Prud’hon — il a dit tout ce qu'il avait à dire. 
Il est et ne veut être que peintre; il croit qu’il y a plus de choses 
dans les confidences de deux tons rapprochés que dans la philosophie 
tout entière; il estime que le réalisme, l’idéalisme, le naturalisme et 
le symbolisme sont d’admirables inventions, mais que la peinture, 
c'est encore mieux. Quelques bonnes âmes essayent chaque année de 
le convertir, lui parlent gravement de la complexité de l’âme moderne, 
du trouble psychologique du moment présent, de l’opportunité qu’il 
y aurait à faire passer dans la peinture de notre temps « le suc mor- 
dant de la vie contemporaine » ou encore à évoquer aux yeux d’une 
génération qui, paraît-il, ne demande que ça, « la vraie chair de 
théâtre et d’alcôve »: — il laisse dire; j’ai peur qu il ne soit incurable; 
j'aime mieux le prendre comme il est; c’est un doux entété; une tête 
carrée d’Alsacien; il me plaît ainsi. 

Il pourrait, à la manière de Whistler, appeler son Saint Sébastien : 
« arrangement en noir et blanc », et pour vous raconter le véritable 
sujet du tableau, je devrais dire comment les noirs se comportent 
sous les glissements intermittents des rayons agonisants; comment 
un profil perdu de femme long voilée, la paleur d’un front penché 
sous un lourd capuchon mettent, sur des fronts d'ombre épaisse, deux 
notes de blancheur triste et douce, pareilles à deux fleurs silencieuse- 
mentouvertes dans la vivante obscurité; comment, au funébre horizon, 
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noyé de ténébres, une lointaine lueur, aux vibrations étouffées, 
s’éveille et leur répond, comme un écho dans la nuit; comment, enfin, 
au milieu de cette sombre symphonie, rayonne, imprévue, inexpli- 
cable et charmante, une douce splendeur, le corps nu du martyr. Mais 
les mots ne sont pas faits pour exprimer ces choses; l’œil les perçoit, 
les comprend et en jouit; elles échappent aux notations écrites. Il 
suffira donc de dire que M. Henner, combinant les données tradi- 
tionnelles du Saint Sébastien et du Bon Samaritain, a placé près du 
jeune centurion deux femmes compatissantes; elles l’ont détaché de 
l’arbre de torture, et assis sur le sol, la tête appuyée contre le tronc 
où des flèches restent fichées. L'une d’elles s'est agenouillée et d’un 
geste plein de tendre pitié elle arrache une flèche enfoncée dans la 
jambe du supplicié, tandis que sa compagne, debout près d'elle, inter- 
roge anxieusement l'horizon. Attend-elle du secours ou craint-elle 
le retour des bourreaux? Il semble que M. Henner nous a donné 
cette année une de ses plus belles œuvres... 

J'avoue en revanche n’avoir rien compris au portrait bleu que de 
plus savants que moi ont cependant loué pour sa hardiesse et sa 
couleur. Il m’a paru dur et vulgaire. 

Continuerons-nous cette revue des tableaux plus ou moins reli- 
gieux? et feuilleterons-nous plus longtemps, à la suite de nos peintres, 
le recueil des Acta sanctorum ou les saints. Évangiles? Il me semble 
que nous pourrons nous en dispenser quand nous aurons signalé pour 
finir la Marie-Madeleine de M. Max Leenhardt. « Or, le premier jour 
de la semaine, Marie-Madeleine vint le matin au Sépulcre, comme il 
faisait encore obscur, et elle vit que la pierre était Ôtée du 
sépulcre... » Le jour commence à poindre dans le tableau de M. Leen- 
hardt, et le charme de l'heure matinale est délicieusement exprimé. 
Le paysage est fort beau: c'est un coin de nature méridionale, très 
locale et physionomique : la maigre garrigue. Sous une mince végé- 
tation de lavande et de thym, le roc affleure et découpe dans l’air 
transparent les fermes profils des coteaux ondulés. Quelques bouquets 
d'arbres s’enlèvent par masses sombres sur la ligne lumineuse de 
l'horizon, et les petites fleurs des plantes aromatiques font passer 
comme des frissons violacés sous les caresses d’or pale de l’aube. 


IV. 


En faisant, dans ce qu’on eût appelé jadis un « tableau d'histoire », 
la part si large au paysage, M. Leenhardt n’a fait que suivre le 


SALON DE 1888. 29 


mouvement qui depuis plusieurs années emporte notre Ecole. La 
peinture d'histoire, la peinture décorative elle-même sont devenues 
tributaires du paysage, et, tout compte fait, je crois que son influence 
y aura été plus bienfaisante que nuisible : on ne saurait nier en tout 
cas qu'elle y ait été radicale. 

A peu près seul de tous les peintres décorateurs, M. Ehrmann est 
resté fidèle aux anciennes formules, que lui conseillait d’ailleurs la 
destination de son œuvre. On sait qu'il a été désigné, à la suite d’un 
brillant concours, pour composer les modèles d’une série de tapisseries 
destinées à la Bibliothèque nationale; les Lettres, les Arts et les Sciences 
de l'antiquité nous font penser à la première moitié du xvne siècle, et 
témoignent une fois de plus du grand goût et du savoir de M. Fran- 
çois Ehrmann. 

En face de cette ferme et male peinture, on a exposé de l’autre 
côté du palier une grande composition où de vagues formes s’agitent 
dans beaucoup de fumée ; c'est, parait-il, ’apothéose de Victor Hugo, 
de Lamartine et de Musset. Les ambitions, du moins, ne sont pas 
médiocres dans cette œuvre; mais une ou deux figures élégantes ne 
sont pas suffisantes pour les réaliser. 

C’est la nouvelle Sorbonne qui a été cette année le grand aliment 
de la peinture décorative : MM. Benjamin Constant, F. Flameng, 
R. Collin, Ed. Chartran, Duez s'en sont partagés les morceaux. Je 
serais désolé de contrister des artistes de talent; je feindrais vaine- 
ment toutefois d’avoir éprouvé devant ces grandes pages les impres- 
sions qu'on en devait attendre, et dont le carton de Puvis de Cha- 
vannes m'avait comblé l'an passé. 

Mediocribus esse poetis 
Non homines, non di, non concessere column... 


(On excusera ce souvenir de baccalauréat dans la vieille Sorbonne.) 
Oui, la peinture décorative est une poésie, et la médiocrité n’est pas 
permise aux poètes. Je préfère reconnaitre, sans discussion si l’on veut, 
que MM. Benjamin Constant, F. Flameng et Chartran sont de grands 
peintres, — mais la muse ne les a pas visités pendant leur long 
labeur. M. Benjamin Constant a très largement et mème brillamment 
peint l’Assemblée des doyens, présidée par le recteur dans la cour de la 
Sorbonne, sous une colonnade ionique de marbre rouge, flanquée de 
deux colossales statues à patine verdâtre. Mais les Lettres et les 
Sciences qu’il a alignées de chaque côté de ce panneau central, sur un 
fond discordant de verdure, sont d’une déplorable banalité. 
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M. Flameng a peint avec esprit et brio, sur un ciel d’or verdatre, 
la silhouette de la grande ville, avec le fouillis de ses toits d’un rose 
lilas, de ses clochers et de ses tours, dans la lumiére. — Mais ses 
ouvriers, pastiches de Millet, démocratiquement installés au premier 
plan, sont plus prétentieux qu’intéressants et pour se douter que 
Richelieu pose, au fond du tableau, la Première pierre de l’église de la 
Sorbonne, il faut étre averti par le catalogue. M. Flameng a craint 
Vennui d’une cérémonie officielle et il n’y a pas échappé : c’est un 
homme de grande habileté mais de petite foi. 

M. Chartran, appelé à peindre Saint Louis écoutant à l’abbaye de 
Royaumont une lecon de mathématiques du dominicain Vincent de Beauvais 
(est-il bien sûr que Vincent de Beauvais ait jamais été le précep- 
teur de saint Louis?), ne pouvait guère être lyrique: il ne l’a 
pas été, mais il pouvait être moins banal. Les victimes des fours à 
bachot pourront se reconnaitre en passant dans la figure si profon- 
dément ennuyée du jeune saint Louis. 

Je crains que M. Duez, excellent peintre, ne se soit trompé cette 
fois. Je ne parle pas seulement de son Virgile, mais même du bois 
dans lequel il est allé chercher l'inspiration. Ah! cette inspiration, la 
cherche-t-il assez? et avec quels airs profondément malheureux ? on 
dirait d’une rage de dents. Un délicieux coin de côte et de mer 
ensoleillées apparaît à droite à travers les troncs dénudés des pins. 
Mais ces pins rayent le tableau de zébrures diagonales, dont la 
répétition monotone est bien peu décorative — et dans l’ensemble du 
tableau, surtout dans l’indéchiffrable fouillis du côté gauche, je ne 
retrouve pas l’habituelle justesse d'œil de M. Duez. Il faudra voir 
l’œuvre en place avant de se prononcer définitivement. M. Duez 
d’ailleurs est de ceux à qui les revanches sont faciles. 

C’est à M. R. Collin que revient la palme de ce concours. Il a été 
chargé de décorer la salle à manger du recteur — et, pensant que la 
grave Université n’est pas ennemie à table d’une sage gaité (dulce 
est desipere in loco!), il a évoqué, dans une prairie baignée de vapeurs 
blondes, des nymphes souriantes, telles que les vieux régents n’en 
virent jamais, même en rêve. Ce ne sont pas là des habitantes de 
l’Olympe classique, ni même du Parnasse : on ne les a jamais chantées 
en vers latins ; — ce sont des jolies filles de France, apparues dans 
une heure de flânerie à un Épicurien délicat, flanant le cigare aux 
lèvres dans le bois de Ville-d’Avray, par un beau soir de fin d'été. 
C’est une charmante évocation; un coin de nature élégante et fami- 
lière, où flotte dans un concert de lilas pales et d’ocres cendrées, de 
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roses fins et de verts argentés, une harmonie subtile; et dont ces 


nymphes au torse nu, les mains chargées de fleurs 


non pas de 


rhétorique mais de fleurettes librement épanouies aux caresses de la 


brise et cueillies par brassées, — semblent l’âme légère et visible. 


ANDRÉ MICHEL. 


(La fin prochainement.) 


EXPOSITION DE L’ART FRANÇAIS 
SOUS LOUIS XIV ET SOUS LOUIS XV 


A L’HOTEL DE CHIMAY 


"EXPOSITION Ouverte au profit de 
l’œuvre de l’Hospitalité de nuit, 
dans les salles de l’ancien hôtel 
de Chimay, acquis récemment 
pour servir d’annexe à l’École 
nationale des Beaux-Arts, vient 
de fermer ses portes, après avoir 
obtenu un succès soutenu jusqu'à 
la dernière heure. C'était en 
effet la plus remarquable qui ait 
été montrée au public depuis 
celle de l'Histoire du Bois, organisée par l’Union centrale des Arts 
décoratifs au palais de l'Industrie, en août 1882. Comme sa devan- 
cière, l'Exposition de l’œuvre de l’Hospitalité de nuit est venue 
affirmer la supériorité incontestable de l'art industriel français, 
qui a laissé dans toutes les séries de l’ameublement et de la décoration 
des modèles d’une grâce et d’une délicatesse incomparables. 

La salle consacrée à la peinture comprenait une réunion de por- 
traits français; mais, quoique bien choisie, cette collection était trop 
restreinte pour rien dire de nouveau sur notre école. M. Girou 
de Buzareingues conserve les variantes des compositions connues 
de Lesueur et de Lebrun pour la Prédication de saint Paul et pour 
une Descente de croix, œuvres savantes aujourd’hui délaissées par les 
amateurs et immobilisées dans les Musées publics. Le peintre des 
beautés de la cour de Louis XIV, P. Mignard, se montrait assombri 
dans un grand tableau allégorique représentant la marquise de 
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Seignelay avec ses enfants, exposé par sir Richard Wallace, et 
sensuellement maniéré dans le Portrait de Me de Montespan, prêté 
par M. le vicomte de Guébriant. 


Za 


nT TT 


BUSTE DE HENRI 1V, PAR JEAN WARIN. 


(Bronze exposé par M. Henri Schneider.) | 


Largillière a été le plus grand coloriste français de la fin du 
xvu siècle et il n’a jamais oublié les leçons qu'il avait reçues dans 
la ville de Rubens. Il faut tout son talent pour rendre séduisants des 
portraits de magistrats revétus de lourdes et grotesques perruques 
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sous lesquelles disparait trop souvent le caractère individuel des 
figures, en drapant ses personnages d étoffes de velours ou de soie 
aux tons éclatants. Son meilleur ouvrage à l’École des Beaux-Arts 
était une scène d'intérieur dans laquelle on l’aperçoit accompagné 
de deux artistes, l’un peintreet l’autre sculpteur. Largillière examine 
la gravure d'un de ses portraits faite probablement par Van Schuppen. 
Cette composition historique appartient à M"° la comtesse de Mon- 
treuil. M. Firmin-Didot possède une suite intéressante de portraits 
dessinés par Wallerant-Vaillant, d’après divers personnages de la 
cour de Louis XIV. Ces crayons destinés à être reproduits par 
la gravure sont composés dans le style des grands portraits du 
xvue-siècle, dont Robert Nanteuil est resté le maitre incontesté. 

L'école galante du règne de Louis XV n'était guère représentée 
que par une grande pastorale de Boucher, appartenant à sir Richard 
Wallace, et par deux scènes mythologiques d’une délicieuse fraicheur : 
Vénus au bain et le Repos de Vénus, du mème peintre, prétées par M. le 
baron Edmond de Rothschild. Une composition allégorique relative 
à un mariage royal, — peut-être celui de Louis XV? — attribuée à 
Lancret, avait été empruntée à la collection de M. Groult. Le prince, 
revêtu d’un costume héroi-comique, descend du char d’Apollon porté 
sur des nuages, pour offrir sa main à sa fiancée qui est assise dans le 
char de Diane. Latour ramène dans un milieu plus réel avec ses 
portraits au pastel, dont aucun ne méritait de mention particulière. 
Il était surpassé cette fois par Perronneau dont M. Liandier avait 
exposé deux belles têtes d’inconnus. La longue existence de Nattier, 
l’un des meilleurs peintres du xvur’ siècle, a été employée à repro- 
duire les portraits des filles de Louis XV, et ceux des dames de la 
cour, auxquelles l’usage exagéré du fard donne une expression 
uniforme, malgré la solidité de la pâte et la fermeté du dessin 
habituelles à l'artiste. Sir Richard Wallace avait envoyé deux de 
ces répétitions princières, dont l’une, représentant M*° Victoire 
assise en costume de Vestale, est très importante. La famille des Van 
Loo, qui a compté tant d'artistes distingués, revendiquait un portrait 
de Marivaux prèté par la Comédie française où l’on retrouve tout 
l'humour caustique de l'écrivain et un beau portrait de Louis XV, 
jeune eten costume militaire, qui appartient à M. Maillet du Boullay. 

Les portraits de l’époque de Louis XVI étaient plus intéressants 
par le nom des personnages que par la valeur artistique. Le peintre 
des scènes sentimentales, Greuze, se montre dans ses portraits un 
artiste plus vrai et plus attaché à la nature que la plupart de ses 
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contemporains, dont les œuvres semblent trop souvent mièvres et 
surannées. L'Exposition comptait de lui deux portraits de M. Gougenot 


BUSTE DE JEAN-VICTOR DE BESENVAL, PAR JACQUES CAFFIERI (1737), 


(Bronze exposé par M. le baron de Besenyal.) 


de Croissy et de sa femme, appartenant à M. le baron de Soucy et 
surtout un beau buste du graveur Wille, l’un des chefs-d’ceuvre du 
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maitre, qui a été acquis par M. Edouard André à la vente de la 
collection Delessert. 

Dans la série des peintures décoratives, l'Exposition ne compre- 
nait que deux ensembles dont Je plus important, appartenant a 
M. Talamon, consiste en sept panneaux a sujets mythologiques 
entourés d’arabesques peintes et dorées sur fond blanc. Le catalogue 
raconte que ces peintures proviennent de la maison du financier 
Samuel Bernard à Sèvres. Sans vouloir discuter cette tradition, 
nous dirons que ces compositions présentent les plus grands rapports 
avec la série gravée des arabesques exécutées par Vouet dans les 
appartements d'Anne d'Autriche au palais du Louvre. Un second 
ensemble, prêté par Me Lelong, avait été employé à la reconstitution 
d’un salon avec son ameublement de l’époque de Louis XVI. Le 
peintre qui a exécuté cette charmante décoration où l'on retrouve 
l'influence de Cauvet et de Rousseau, s’est inspiré des compositions 
de Prieur pour quelques-uns des panneaux, en même temps qu’il 
empruntait diverses figures aux arabesques publiées par Lavallée- 
Poussin. 

Plusieurs vitrines renfermaient des miniatures, des boîtes et des 
montres décorées d’émaux, des éventails et un grand nombre de ces 
objets de vitrine qui touchent à la fois à l’art de la peinture et à celui 
de la joaillerie. Ne pouvant citer toutes les pièces sans refaire le 
catalogue, nous mentionnerons seulement celles qui se recomman- 
daient par leur importance particulière. M. le baron Roger avait 
exposé une collection de quinze portraits peints en émail par Petitot 
et montés sur des boites d’or qui se distinguaient par de précieuses 
qualités artistiques. Une collection du même genre plus nombreuse 
et comprenant des œuvres d’Augustin, de Dumont, de Hall, de Périn, 
de Fragonard et de Prud’hon, avait été confiée à l’Exposition par 
M. Michel Heine. Une troisième suite de montres du xvu° et du 
xvi® siècles, avait été envoyée par M. Paul Garnier. Une vitrine 
spéciale renfermait une tabatière en or ciselé et émaillé du règne de 
Louis XIV, une seconde boite du temps de Louis XV, ainsi qu'une 
couverture de livre en argent ciselé, dans laquelle Fragonard avait 
encastré le portrait de M'e Sallé, et une chatelaine de la fin du 
_xvrnt siècle. Ces quatre admirables bijoux avaient été prétés par 
M. le baron et M™ la baronne Adolphe de Rothschild. Nous nous bor- 
nerons à rappeler quelques beaux éventails appartenant à MM. Charles 
Mannheim et Germain Bapst. L’une des principales curiosités de 
cette série était une boite décorée d’émaux reproduisant les tableaux 
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les plus connus de Greuze, exposée par M. le marquis de Mortemart. 
Les‘ceuvres de la sculpture sont toujours rares dans les habita- 


BUSTE D'HOMME, TERRE CUITE PEINTE, PAR JEAN-JACQUES CAFFIER! (1746). 


(Exposé par M. Édouard André.) 


tions restreintes des amateurs. L'exposition du quai Malaquais a fait 
voir cependant une réunion intéressante de bustes et de belles 
réductions jetées en bronze d’après les meilleures compositions de 
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notre Ecole. La piéce la plus ancienne et la plus importante a la 
fois, était un buste de Henri IV, appartenant à M. Henri Schneider. 
Ce portrait, admirable de fonte et de ciselure, représente le monarque 
en manteau royal et la tète couronnée de lauriers comme les héros 
divinisés après leur mort. Il fait évidemment pendant au buste de 
Louis XIIT par Jean Warin, qui fait partie du Musée du Louvre. 
Nous avions espéré lors de son apparition à la vente de la collection 
du marquis d’Osmont, qu'il serait acquis pour notre collection 
nationale. Il a figuré en 1742 à la vente du comte de Pontchartrain. 
M. le marquis de Nicolai possède deux figures en pied de Jupiter et 
de Junon sous les traits de Henri IV et de Marie de Médicis qui ont 
servi autrefois de chenets, et que l’on ne saurait attribuer qu'à 
Barthélemy Prieur ou à Barthélemy Tremblay '. 

Antoine Coyzevox apparaissait avec deux bustes en marbre de 
Louis XIV et du duc d'Orléans, prétés par sir Richard Wallace, et un 
buste de Gabriel, premier architecte du Roi, appartenant à M. Per- 
dreau.DeGirardon, l’émule de Coyzevox,M.Germain Bapstavaitexposé 
un très remarquable modèle en cire de la grande statue équestre de 
Louis XIV érigée sur la place Vendôme. L’Exposition renfermait une 
réduction en plomb avec différences, de ce même monument, appar- 
tenant à M. Barjot. Il en existe d’autres aux Musées du Louvre, de 
Versailles, de Dresde, à Windsor et chez plusieurs amateurs. Ces états 
divers tiennent à ce qu'après avoir modelé une première statue, qui 
fut jugée trop petite pour les dimensions de la place, Girardon dut 
en recommencer une seconde sur une plus grande échelle. La pre- 
mière statue, donnée par le roi au maréchal de Boufflers, fut érigée 
ensuite à Beauvais et brisée en 1792. M. le baron Gustave de Rothschild 
avait prêté deux groupes représentant l'enlèvement de Proserpine 
par Pluton et de Borée par Zéphire, réductions en bronze d’après 
Girardon, dont il existe d’autres exemplaires au Louvre et dans 
diverses collections. Celles de M. de Rothschild sont placées sur de 
beaux piédestaux en incrustation d’étain et de cuivre. 

Le sculpteur Gobert, sur lequel nous n’avons pas rencontré de 
renseignements assez complets pour établir une biographie, semble 
s'être consacré à la glorification du grand roi. M" la comtesse d’Yvon 
possède une statue de marbre représentant Louis XIV en costume 
d’empereur romain et foulant aux pieds l’hérésie, qui a été exécutée en 
1692, d’après la grande figure commandée à Coyzevox pour la déco- 


1. Ces figures ont été présentées par M. Courajod à la Société des anti- 
quaires, en 1887. 
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ration de l'Hôtel de Ville de Paris. Nous serions disposé à retrouver 
un second ouvrage de Gobert, dans une curieuse statuette en bronze 
appartenant à M. le comte de Ganay, où le roi écrase des héré- 
tiques, si l’on pouvait l’assimiler à un monument érigé en 1695 
au-dessus de la grotte du chateau de Rueil par le duc de Richelieu. Le 
Mercure de France rapporte que Louis XIV avait promis de venir à 
Rueil pour assister à une fête brillante que ce seigneur se proposait de 
donner en son honneur et dont le régal le plus agréable devait être 
la présentation du modèle d’une statue équestre de ce prince, dont 
le cheval ne portait que sur les deux pieds de derrière et qui était dans 
un équilibre si juste que d’un doigt on la faisait mouvoir. Une longue 
inscription placée sur la base du monument relatait la dédicace au 
prince par le duc de Richelieu et le nom du sculpteur. Les comptes 
des bâtiments du Roi mentionnent plusieurs paiements faits au sieur 
Gobert, conseiller du Roy, intendant et ordonnateur alternatif des 
bâtiments (1681), qui pourrait fort bien avoir utilisé ses rapports avec 
les sculpteurs de Versailles, en composant des œuvres destinées à 
faire sa cour à son maître. Plusieurs ciseleurs du xvi siècle ont 
porté le même nom. 

On retrouvait à l'Exposition de l’Hospitalité de nuit, deux bustes 
de la famille de Besenval qui avaient vivement excité l’attention lors 
de leur première apparition à l'Exposition des Alsaciens-Lorrains. 
Le premier représente Jean-Victor baron de Besenval, chevalier de 
justice de la République helvétique ; il porte l'inscription : Fait par 
Caffieri en 1737 ; et l’autre : P.-Victor baron de Besenval, Avoyer du 
canton de Soleure, fondateur du Waldeck en 1683. Il est signé : Fait 
par Caffieri à Paris en 1735. Ces deux inscriptions apprennent que 
Jacques Caffieri, l’un des plus célèbres ciseleurs-fondeurs du xvi’ siè- 
cle, était en même temps habile sculpteur. L’abbé de Fontenay, qui 
l’avait connu, confirme dans son dictionnaire, qu’il avait été chargé 
de modeler ces bustes pour la famille de Besenval. Les deux dates de 
1737 et 1739 s'opposent à ce qu'on attribue ces œuvres à son fils Jean- 
Jacques Caffieri né en 1726. On s’explique le degré de perfection 
auquel étaient arrivés certains ornemanistes du siècle passé, lorsqu'on 
les voit initiés à toutes les pratiques de la sculpture. Le portrait de 
Jean-Victor de Besenval est une œuvre vivante et dramatique dont 
le bronze est revêtu d’une chaude patine florentine. Par contre celui 
de l’Avoyer est traité dans un sentiment plus froid auquel la matière 
de cuivre jaune donne moins de mouvement. Cette famille d'artistes 
présentait encore un buste d'homme inconnu, en terre cuite revetue 
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d’une couleur de bronze, qui appartient à M. Edouard André. C’est 
l’un des premiers ouvrages du grand portraitiste auquel on doit le 
buste de Rotrou qui décore le foyer du Théâtre-Français. Il y a gravé 
au revers l'inscription : Fait par son amy Caffiery le jeune 1746. 

L'un des meilleurs portraitistes du xvin® siècle, Jean-Baptiste 
Lemoyne, comptait plusieurs bustes intéressants dans l'hôtel de Chi- 
may. Le plus important était celui de Gabriel, architecte des bâtiments 
de la place de la Concorde et fils de celui dont nous avons rencontré 
le buste par Coyzevox; ilappartient, commele premier, 4M. Perdreau. 
M. Germain Bapst possède un buste de terre cuite représentant le 
sculpteur lui-même et M. E. Taigny avait prêté une gracieuse tête 
d'enfant couverte d’une fanchon. Sir Richard Wallace s'était dessaisi 
temporairement d'une élégante Flore-baigneuse en marbre, réduc- 
tion d’une statue commandée probablement par M™ de Pompadour et 
qui rappelle les traits de la favorite‘. Ces diverses œuvres étaient 
surpassées par un buste de femme inconnue prèté par M. Edouard 
André, dans lequel le naturalisme délicat de J.-B. Lemoyne revit 
tout entier. Sir Richard Wallace avait également confié à l’Expo- 
sition deux sculptures importantes en marbre de Houdon, l'honneur 
de notre École à la fin du xv siècle. Le premier représente un vieil- 
lard inconnu, à la physionomie pleine d'expression qui rappelle cer- 
tains portraits de Franklin. Le second montre Sophie Arnould dans 
un de ses rôles dramatiques, costumée à l’antique suivant les idées 
du moment, mais dont les draperies sont disposées avec un grand 
goût. Son contemporain Pigalle était représenté par un buste de 
Georges Gougenot de Croissy, exposé par M. le baron de Soucy, et par 
les deux enfants à la cage et à l’oiseau dont il existe de nombreuses 
répétitions en bronze. Celles-ci appartiennent à M. Rodolphe Kann. 
On sait que le marbre original de l'Enfant à la cage a été donné au 
Musée du Louvre par M. Costantini. Celui de l'Enfant à l'oiseau, resté 
dans la famille du sculpteur, a été récemment vendu à l'hôtel Drouot 
etacquis par M. Dollfus qui l’avait exposé à l'hôtel de Chimay. 

On rencontre dans les Cabinets et dans les Musées de beaux bronzes, 
les uns d’après l'antique, les autres dans le sentiment/du xvu® siècle, 


auxquels il est difficile d’attacher un nom d'auteur. Les sculpteurs 


envoyés à l’Académie de Rome avaient adopté l’usage d'exécuter des 
esquisses ou des réductions d’après les statues antiques et d'en faire 
tirer des exemplaires en métal. Les catalogues du xvin® siècle citent 


1, On a voulu retrouver dans ce marbre le portrait de Mme du Barry, mais il 
porte la date de 4755 ; Mme du Barry, née en 1743, n'avait alors que douze ans. 
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de nombreuses pièces de ce genre, dues aux Anguier, à Girardon, à 
Legros, et plus tard à Bouchardon. La fonte en est ordinairement 
très belle et on l’attribue aux frères Keller qui ont exécuté les 
grands chefs-d’œuvre du parterre d’eau pour le palais de Versailles. 
MM. Charles Mannheim, Rikoff, du Plessis, sir Richard Wallace, 
le comte de Rochefort, M™° la comtesse d’Yvon et Mie Grandjean 
avaient exposé plusieurs statuettes d’après l'antique ou représentant 
des personnages mythologiques dans le style élégant du xvu? siècle, 
dont les belles patines se détachent le plus souvent de socles en 
bronze doré qui les supportent. 

Pour produire tout son effet, une exposition du mobilier réclame 
la présence de tentures de tapisserie qui seules établissent une har- 
monie nécessaire entre la décoration générale des salles et l'aspect 
des objets qui y sont placés. Avec son obligeance ordinaire, le ser- 
vice du Mobilier national s'était rendu au désir exprimé par le comité, 
en envoyant à l'hôtel de Chimay plusieurs pièces de ses tentures les 
plus intéressantes des deux derniers siècles. C’étaient quatre mor- 
ceaux de la tenture des Mois ou des Maisons royales ; deux autres 
de la tenture des Batailles d'Alexandre tissées aux Gobelins sous la 
direction générale de Charles Lebrun; trois pièces de la série des 
Éléments et trois autres des Saisons d’après Audran ; des Termes, 
simples entre-deux de fenêtres d’après Lebrun, et deux morceaux de 
la tenture des Indes d’après Desportes. M. le marquis de Pennautier 
y avait ajouté cinq panneaux d’une rare conservation à décor d’ara- 
besques dans le style de Bérain et provenant des métiers des Gobelins, 
que sa famille a reçus en héritage du financier Pennautier dont M™ de 
Sévigné racontait à sa fille les reves ambitieux. Les compositions de 
Claude Audran sont moins originales et moins vigoureuses que celles 
de Bérain, mais elles atteignent une élégance qui ne sera probable- 
ment jamais dépassée, I] n'existe rien de plus exquis en ce genre que 
la série des douze Mois acquise par M. Boucheron à la vente de la 
collection de M. de Gunzbourg. Un autre amateur, M. le marquis 
de Lévis, est propriétaire de deux pastorales de Boucher qui ont con- 
servé toute leur fraicheur. | 

L’Exposition avait eu la bonne fortune de réunir un nombre inat- 
tendu d'écrans de foyer garnis de tapisseries qui montraient à quel 
degré d'habileté étaient parvenus les ateliers de la manufacture de 
Beauvais, au temps de Behagle et d’Oudry. La première place revenait 
à l'écran exposé par M. Charles Mannheim, sur lequel était représenté 
le Triomphe de Flore, composé dans le goût de Bérain. Auprès figu- 
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rait un second écran appartenant à M. Spitzer, dont le milieu était 
occupé par un vase de fleurs dans un encadrement de l’époque de 
Louis XIV. Un troisième, prété par M™ la comtesse de Belbeuf, offrait 
un champ sur lequel se détachait une figure de Chinois tenant deux 
perroquets. Ce panneau rappelait, par la largeur du style, la tenture 
de M. le marquis de Pennautier. 

Le xvir* siècle se hata d'abandonner les dispositions sages et 
réglées de l’École de Louis XIV, pour se lancer dans la fantaisie et 
dans Virrégularité de l’ornement. Heureusement, il lui restait la 
grace et le fini d'exécution qui rachètent cette absence de style. A la 
suite de ces pièces si largement pondérées, l'Exposition possédait 
d’autres écrans dont les tapisseries n’accusaient plus le même idéal. 
Dans l’un, appartenant à M. le vicomte A. de Mortemart, plusieurs 
figures d'enfants brandissant des torches et dessinées probable- 
ment par Boucher, sont jetées sans aucune préoccupation de la 
composition sur un fond lie de vin. Un second meuble identique, 
propriété de sir Richard Wallace et représentant un groupe de musi- 
ciens d’après Watteau, peut donner lieu à la même critique esthétique. 

L’élégance fastueuse de l’époque de Louis XIV se retrouve dans 
un grand canapé et dans deux fauteuils prêtés par M. le baron Gustave 
de Rothschild, dontla tapisserie, admirablementconservée, est décorée 
de vases et de bouquets de fleurs largement dessinés. M. le marquis 
de Pennautier avait joint à son envoi, un lit provenant également de 
l’ancien mobilier de sa famille, avec six fauteuils, dont la tapisserie 
était travaillée en vieux point de Hongrie. Les arabesques et les 
branches de fleurs en relief en sont indiquées par une succession de 
points en laine et en soie, alternativement verticaux et horizontaux, 
qui forment un travail tout particulier. 

L’ameublement des ministères et des grandes administrations de 
l'État réserve de nombreuses surprises à la curiosité des amateurs. 
On se rappelle les belles œuvres envoyées par les ministères de la 
Marine et des Finances, à l'Exposition rétrospective organisée en 1882 
au palais de l'Industrie par la Société de l’Union centrale. La com- 
mission chargée de préparer l'Exposition de l’œuvre de l’Hospitalité 
de nuit a pensé qu’elle pouvait encore puiser à la même source et le 
succès a répondu à son attente. Si la nouvelle contribution des éta- 
blissements publics est plus restreinte que celle de 1882, l'importance 
et la richesse des pièces compensent heureusement cette infériorité. 
Le ministère de la Justice s'était momentanément dessaisi d’un grand 
bureau plat dont les panneaux sont encadrés par des ornements de 
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bronze doré dans le style le plus chantourné du règne de Louis XV. 
Ce meuble a servi, dit-on, au roi Louis XVI pendant sa captivité dans 
la tour du Temple, avant de faire partie du mobilier du ministère de la 
Justice, mais il est assez beau pour se présenter sans le secours d'un 
souvenir historique, dont l’exactitude aurait besoin d’être contrôlée. 
Plus important encore était un autre bureau appartenant au minis- 
tère des Affaires étrangères et qui, jusqu’à ce jour, était également 
resté inconnu. La disposition en est identique, mais le caractère de 
la décoration semble d’une époque un peu antérieure. On attribue 
l'exécution de ce meuble, que l’on croit avoir appartenu au ministre 
de Vergennes, à l’ébéniste Gaudereau dont on ne connaît jusqu'ici 
aucun ouvrage authentique, à l'exception peut-être des deux encoi- 
gnures-médailliers du roi Louis XV, qui appartiennent à la Biblio- 
thèque nationale. 

L’Exposition de l'Hospitalité de nuit montrait un troisième bureau 
appartenant au ministère de la Marine, dont nous avons déjà parlé 
lors de l'Exposition rétrospective du mobilier en 1882. Nous lui 
préférons de beaucoup le bureau placé dans la salle du Conseil du 
palais de Versailles, et qui avait été envoyé à l’École des Beaux-Arts, 
après avoir figuré jadis à l'Exposition des Champs-Elysées. Nous ne 
connaissons pas de pièce qui puisse lui être comparée pour l'harmonie 
de la composition et pour la souplesse de l’exécution. Boulle n'était 
pas, au reste, le seul ébéniste-marqueteur du règne de Louis XIV 
et on pourrait, avec quelque probabilité, faire honneur de cette belle 
pièce à Pierre Golle qui, d'après les comptes des bâtiments royaux, 
avait exécuté plusieurs bureaux semblables pour le Roi et pour le 
Dauphin. L’Exposition avait obtenu deux commodes, chefs-d'œuvre 
de Boulle qui, s'ils n'étaient pas inconnus du public, n'avaient 
cependant jamais quitté les salles de l'établissement qui leur a 
servi de refuge depuis la fin du dernier siècle. Ces commodes furent 
réservées, lors de la vente du mobilier national, sur la demande 
de l’ancien abbé Leblond, administrateur de la bibliothèque Mazarine 
et membre du comité des Arts. L’inventaire, dressé par M. de 
Fontanieu, en 1729, les mentionne comme existant dans la chambre 
à coucher de Louis XIV, et jamais meubles ne furent plus dignes de 
cette place d'honneur. 

Le Conservatoire national des Arts et Métiers s'était privé tempo- 
rairement d’une grande horloge qui compte parmi les plus importantes 
créations de l’école de Boulle. Elle porte sur son cadran la date de 
1712 et l'adresse de Vhorloger Thuret, beau-frère de l’ébéniste qui 
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habitait près de lui, dans les galeries du Louvre. Elle fit partie du 
mobilier royal jusqu'à la Révolution, où elle fut accordée au nouvel 
établissement du Conservatoire, en même temps que diverses pièces 
de mécanique et d’horlogerie provenant de l’ancienne Académie des 
Sciences et choisies dans les dépôts publics. Par extraordinaire, la 
marqueterie n’occupe dans la décoration de ce régulateur qu'un rôle 
secondaire. L’horloge, disposée pour occuper le centre d’un salon 
rond, est placée sur une base triangulaire à panneaux rentrants, 
décorés d'incrustations de cuivre sur un fond de bois d’ébène. Au- 
dessus est placé un groupe de bronze représentant Hercule et Atlas 
accompagnés d'un dragon sortant des rochers. Ces figures supportent 
une sphère céleste émaillée en bleu et enveloppée d'un cadran tour- 
nant. L'ensemble est terminé par une figure ailée symbolisant l’As- 
tronomie. M™ la baronne J. de Rothschild avait prêté à l'Exposition 
des Alsaciens-Lorrains, un régulateur qui ne différait de celui-ci que 
par sa base triangulaire de brèche violette ornée d’appliques en 
bronze doré. 

Le Comité d'organisation avait obtenu du ministère de l'Intérieur 
l’une des deux commodes qui sont conservées dans les appartements 
particuliers du ministre. La présence tardive de ce meuble, qui 
n'avait pas encore affronté les regards du public, a permis d'inscrire 
au catalogue le nom de Riesener. Cette commode rappelle, dans une 
proportion inférieure, celle qui est placée dans la chambre à coucher 
de la reine au palais de Fontainebleau, et que l’on a vue aux Champs- 
Élysées en 1882. Elle date de la période la plus brillante du talent 
de Riesener, celle dans laquelle il exécutait pour l'ameublement de 
Versailles et de Saint-Cloud, les admirables pièces de la collection 
Hamilton et de certaines collections de Londres. On avait espéré 
joindre à ces richesses, l'horloge à gaine offerte à l’ancienne biblio- 
théque de l’abbaye de Saint-Victor par la veuve de Martinot-Duplessis, 
et déposée actuellement dans les salles de la Bibliothèque de l’Arsenal, 
ainsi qu'un remarquable bureau, accompagné de son cartonnier, 
dans le style de Cressent, qui meublent le cabinet d’un des directeurs 
du ministère de la Guerre, mais ces envois ont rencontré des oppo- 
sitions qui n’ont pu être surmontées. 

Il serait regrettable que ces beaux ouvrages fussent destinés à 
rentrer dans les arcanes inaccessibles des administrations où ils sont 
ensevelis. Jusqu'à ces derniers temps les spécimens de l’industrie 
française à son époque de floraison, étaient considérés comme des vieil- 
leries auxquelles on préférait les productions modernes du faubourg 


EXPOSITION DE L’ART FRANÇAIS. 47 


Saint-Antoine. Ce mépris explique le petit nombre des meubles 
anciens conservés tant au Garde-Meuble que dans nos établissements 
publics; il fait comprendre les ventes qui n’ont jamais cessé d’être 
faites, d'objets remarquables mis au rebut et achetés à des prix 
dérisoires, par d’habiles marchands certains de les placer avec des 
bénéfices considérables, dans les riches collections particulières. Il 
n’en peut plus être ainsi; le goût public s’est réveillé de son indiffé- 
rence, et les beaux meubles atteignent maintenant des enchères 
aussi élevées que celles réservées autrefois aux tableaux des grands 


GRAND BUREAU DE STYLE LOUIS XV. 


(Exposé par le ministère des Affaires étrangères.) 


maîtres. En même temps, l’industrie moderne s'efforce de s’assi- 
miler les admirables procédés de fabrication qui avaient été mis en 
oubli et de reproduire les chefs-d’ceuvre du siècle passé, pour satis- 
faire aux exigences de la curiosité. Notre ami E. Bonnaffé a démontré 
le premier, dans cette revue, la nécessité de rassembler les richesses 
mobilières appartenant à l’État, dans un musée spécial où les indus- 
triels et les amateurs pourraient les étudier et les admirer. IL pro- 
posait de créer cette collection dans le palais du Louvre, qui possédait 
déjà un noyau considérable de pièces provenant du Garde-Meuble et 
du château de Saint-Cloud. Cet appel n’a pas été entendu, mais 
depuis, la Société de l’Union centrale a jeté les bases d’un Musée des 
Arts décoratifs qui, malgré son âge récent et son installation provi- 
soire, rend déjà d’inappréciables services à nos industries d’art. Le 
nouveau Musée, dont l’étendue a été récemment doublée par suite de 
ses nombreux achats, a pu réunir une série de modèles choisis dans 
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les différentes branches de l’ameublement à laquelle il a joint une 
collection sans égale de sculptures sur bois des deux derniers siécles ; 
mais les ressources dont il dispose ne lui permettront jamais d’acqué- 
rir les grandes pièces dont la valeur angmente sans cesse. Il est 
indispensable que l’État s’associe à cette entreprise d’utilité publique, 
en déposant, dans le Musée des Arts décoratifs, les meubles d’art qui 
sont dispersés dans les administrations, sans surveillance suffisante 
et sans profit pour personne. On a dit souvent de nos Musées qu’ils 
représentaient un capital dont les intéréts sont payés par les béné- 
fices de instruction qu’ils répandent. Il serait d’une mauvaise gestion 
de conserver une tradition surannée laissant improductive une portion 
notable de notre patrimoine qui, mise en œuvre, se transformerait 
en supplément de force pour le travail français. Nous avons toute 
confiance dans les efforts persévérants de M. Antonin Proust, prési- 
dent de la Société de l’Union centrale des Arts décoratifs, pour 
obtenir la réalisation d’un projet qui doterait Paris d’un Musée dont 
tous les gouvernements étrangers ont reconnu les avantages et pour 
lequel ils se sont imposés de coûteux sacrifices. 

Le nombre des meubles prétés par les amateurs nous oblige à ne 
signaler que les principaux et à négliger des pièces qui auraient été 
citées en première ligne dans des expositions moins riches que celle 
du quai Malaquais. Les plus anciens ouvrages remontaient au règne 
de Louis XIV et sortaient des ateliers de M.-C. Boulle ou des ébé- 
nistes qui ont les premiers trouvé la formule de l’ameublement 
moderne. Il serait difficile d'indiquer un nom pour la charmante 
table en ébène avec pieds de biche et mascarons d’applique en bronze, 
exposée par M™ d’Armaillé, dont la tablette est entourée d'une 
bordure de fleurs, en marqueterie de bois de rapport. Le catalogue 
attribue cette marqueterie à Gaudreau ou Gaudron chargé d’exé- 
cuter l’ameublement du duc de Bourgogne en 1699. Il en résulterait 
que tous les travaux de ce genre conservés dans les collections 
et notamment le bureau à huit pieds appartenant à M. le général 
Gervais, auraient été exécutés par cet ébéniste. Mais on sait que 
M.-C. Boulle avait été également ouvrier en marqueterie avant 
d'adopter les incrustations de cuivre et d’écaille. Il vaut mieux se 
borner à placer ces ouvrages sous un titre général, sans s’avancer 
plus loin jusqu’à nouvel ordre. M. le marquis de Nicolai avait prêté 
une commode décorée d’incrustations d’écaille sur cuivre, dont un 
dessin attribué à Boulle fait partie des collections du Musée des Arts 
décoratifs. M. le marquis de Vogüé, qui possède la majeure partie du 
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splendide mobilier du ministre de Machault, en avait distrait tempo- 
rairement un coffre à pied, revêtu de bandes à charnières terminées 
par des mascarons et des têtes de lions, ainsi qu’une grande pendule 
dont le cadran repose sur deux figures de bronze tirées des tombeaux 
des Médicis à Florence. Sir Richard Wallace et M. le général Liégeard 
avaient exposé deux régulateurs à pied dont la forme et les arabesques 
burinées dans l’écaille, le cuivre et l’étain, présentent de grands 
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COMMODE DE BOULLE, DITE MAZARINE. 


(Exposée par la Bibliothèque Mazarine.) 


- rapports. Un troisième régulateur provenait de la collection de M. le 
baron de Lassus. La pendule surmontée de la figure de l’Abondance 
est placée sur une gaine quadrangulaire au chiffre du roi. Un 
meuble semblable existe au Musée d’Art industriel de Berlin. 

Les premières années du xvii’ siècle virent apparaitre les ouvrages 
d’Oppenord et de Cressent qui remplacèrent les inscrustations du 
régne de Louis XIV par la marqueterie de bois exotiques servant de 
champ à des bronzes largement dessinés. Cette simplicité vigoureuse 
se remarquait dans un grand pupitre-bureau en bois de rose à 
l’aspect monumental, appartenant à M. Henri Schneider, et dans une 
commode d’une sobre ordonnance prétée par M. le comte de Vogüé. 
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Quelques spécimens accusaient l'influence personnelle de Cressent, 
l’ébéniste du Régent qui plaçait souvent sur les panneaux de ses 
meubles des scènes de chasse et des singeries. M. Mannheim possède 
une grande armoire d’encoignure dont les bronzes symbolisent les 
attributs de la Science et de l'Industrie, L’ameublement du cabinet 
du contrôleur des finances l’abbé Terray, conservé dans sa famille, 
figurait à l'exposition. M™ la comtesse de Belbeuf y avait envoyé un 
grand bureau plat et M™ la comtesse Terray un cartonnier à pied 
avec un secrétaire de formes chantournées qui en ont fait partie. 
Ces meubles qui portent l’estampille encore inconnue de Burb, 
accusent la persistance de l’école de Cressent, jusqu’au milieu du 
xvi’. siècle. M. le comte Lafond avait exposé un bureau du même 
style, sur lequel était placé un cartonnier d'angle aux bronzes 
savamment moulurés. 

Nous ne saurions attribuer qu'à Jacques Caffieri la commode 
appartenant à M”° Burat, qui était l’une des pièces principales de la 
collection. Les pieds et les chutes en bronze de ce beau meuble 
rappellent ceux de la pendule de Versailles et l’on y retrouve les 
ornements échancrés à dentelure qui décorent la commode apparte- 
nant à sir Richard Wallace et signée par ce ciseleur. Nous présumons 
qu'il a été exécuté sur les dessins compliqués de l’un des sculpteurs 
Slodtz, pour un chateau royal dont il porte la marque accompagnée 
d’une estampille incomplète. Sir Richard Wallace, dont nous écrivons 
si souvent le nom, avait envoyé une commode à panneaux de marque- 
terie à fleurs d'une gracieuse disposition, mais dont les bronzes ne 
présentaient pas la méme importance. Quelques piéces plus simples 
venaient reposer de cette prodigalité de ciselure. C’était une petite 
table ornée d’un travail de marqueterie, d’un dessin sobre et élégant, 
appartenant à M™ la comtesse d’Armaillé, ainsi qu'un cabinet de 
forme ovale frappé de l’estampille de l’ébéniste Gentil, qui avait été 
prêté par M. le marquis de Gourgue. 

On lit le nom de Philippe, fils de Jacques Caffieri, sur un grand 
régulateur appartenant à M. le vicomte de Saint-Georges, qui formait 
l’une des principales attractions de l'Exposition. Il y est gravé 
l'inscription : Les bronzes par Caffiery l'ainé 1767. Ce régulateur est 
enfermé dans une gaine rectangulaire dont le couronnement est 
formé par un groupe de Phaéton conduisant son quadrige. Sur le 
socle sont placés des bas-reliefs symbolisant les Saisons. Il existe au 
palais de Versailles, à Londres, à Vienne et ailleurs des répétitions 
moins belles sur lesquelles on relève l’estampille de l’ébéniste- 
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horloger Balthasar Lieutaud; toutes portent le style des compo- 
sitions de Delafosse. 

Pour achever la revue rapide que nous avons entreprise de cette 
exposition, il reste à parler de la collection d’objets en bronze qui 
étaient nombreux et importants. Les catalogues des ventes de Cressent, 
rédigés par lui-méme, permettaient de reconnaitre quelques piéces 
dont il a laissé la description. D’abord un grand cartel représentant 
le Temps menaçant de sa faux deux amants en présence de l’Amour 
qui se désole; ce bel ouvrage de cuivre, dont l’exécution vaut mieux 
que le sujet, avait été prété par sir Richard Wallace. Un second 
cartel supporté par des pieds écartés avec mascaron central, est 
surmonté d’une figure de l'Amour tenant cette fois la faux du Temps. 
Il est placé sur un socle soutenu par des consoles à têtes de dragons, 
du milieu desquelles sort une téte de lion inscrite dans un œil de 
bœuf. Cette pièce appartenant à Mie Grandjean était accompagnée d’un 
troisième cartel exposé par M. Caclard, dont la composition générale 
était identique, à l'exception de la figure du lion qui était remplacée 
par un dragon. Ces trois œuvres proviennent de l’atelier de Cressent 
qui était aussi habile modeleur que célèbre ébéniste. Deux paires de 
candélabres méritaient une attention particulière. Les premiers 
simulaient des tiges de rosier sortant d’un vase rond en marbre 
jaune dont les fleurs servaient de lumières. Il n’y a pas, à proprement 
parler, de composition dans cette pièce qui appartient à M. le baron 
Alphonse de Rothschild, mais elle est d'une délicatesse extraordi- 
naire de ciselure. Les secondes girandoles, prétées par M™ la duchesse 
de Maillé, sont disposées en forme de trépieds appuyés sur des figures 
de sphinx et terminés par des têtes de faunes. Un autre exemplaire 
de ces magnifiques cuivres existe dans un des salons de l'Elysée 
national. La série des chenets mériterait d’être étudiée pièce par pièce 
en raison de son intérêt artistique. La plupart venaient de chez sir 
Richard Wallace dont les trésors sont inépuisables, puisqu'il avait 
pu, sans toucher à ses incomparables collections d’Hertford House 
à Londres, trouver dans ses résidences à Paris, des pièces aussi 
importantes. Plusieurs de ces bronzes pourraient être attribués aux 
deux Caffieri, à Gallien, à Pitoin, à Martincourt, à Forestier, à 
Jacques, à Feuchère et à Daguerre qui ont exécuté tant d'ouvrages 
de ce genre pour les ameublements royaux. Une partie de ces 
compositions a été ciselée d’après les gravures de Forty, lui-même 
habile bronzier. Ils se trouvent presque tous en seconde édition au 
Musée du Garde-Meuble. Il nous reste encore bien à apprendre 
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sur l’art du bronze au xvuie siècle et l’on rencontre dans les cabinets 
des amateurs une quantité de vases enrichis d’ornements finement 


RÉGULATEUR DE STYLE LOUIS XVI. 


(Exposé par M. le Vie de Saint-Georges.) 


ciselés dont on ne peut désigner les 
auteurs. Vassou, Paffe et Duplessis 
étaient de célébres monteurs, mais 
où trouver leurs œuvres originales, 
alors qu’on connait à peine quelques 
spécimens de Gouthière, le plus 
renommé d’entre eux? L’Exposition 
comptait des vases de matières dures 
ou de porcelaine entourés de beaux 
enroulements de cuivre qui avaient 
été prétés par M. le marquis de Vo- 
giié, par sir Richard Wallace, par 
M. Spitzer et par M. le vicomte de 
Durfort. 

Nous citerons enfin, parmi les 
objets qui appartiennent à la série 
du mobilier, le précieux clavecin, 
décoré d'un paysage de Lancret, qui 
était exposé par M™ la duchesse 
d'Uzès. 

Sans offrir l’histoire complète de 
Vorfévrerie française, les salles de 
l'hôtel de Chimay renfermaient des 
pièces où se manifestait la supério- 
rité du travail parisien. Les plus an- 
ciens spécimens étaient deux seaux 
en argent, appartenant à M. Spitzer 
et ciselés par Jean Duru en 1703. 
L'absence complète des pièces d’or- 
fèvrerie du xvm® siècle qui sont au- 
jourd’hui détruites, donne en même 
temps à celles-ci un intérét de curio- 
sité historique. M. Perdreau avait 
également exposé plusieurs œuvres 
de la Régence. L’orfevre Francois- 
Thomas Germain fut chargé d’exécu- 


ter, en 1750, une toilette en vermeil pour la cour de Portugal; le 
miroir de cette toilette avait été exposé par M. Henri Schneider. 
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M. Germain Bapst a établi dans son ouvrage sur les Germain, que 
cette pièce dont il existe une répétition a Saint-Pétersbourg, a été 
ciselée par Leitz et dorée par Gouthiére. Elle n’est pas au-dessous 
de cette triple paternité artistique. Ce sont encore d’admirables 
spécimens d’orfévrerie, que les deux grandes soupières à branches 
d’artichauts et de céleris, par Jean-Etienne Marc (1751) appar- 
tenant à M™ la comtesse de Biencourt, que la belle soupière à 
plateau formant surtout, exposée par M. le comte d'Haussonville, 
et que le vase semblable orné de guirlandes et de pampres avec 
des cornes d’abondance, exécutée par A. Bouiller (1776-1778), et pos- 
sédée par M. le marquis de Mortemart. 

Une dernière vitrine, voisine de celle de l’orfèvrerie, renfermait 
un certain nombre de pièces de porcelaine provenant de la manufac- 
ture de Vincennes et de Sèvres. Une place spéciale avait été réservée 
à l'envoi de M'e Grandjean qui possède de charmants spécimens parmi 
lesquels figurait un grand vase à sujets peints sur fond rose. Enfin 
on retrouvait à l'Exposition les vases de Fontenoy et le service de 
Buffon que tous les curieux se rappellent avoir vu dans la collection 
de M. le baron Double. 


A. DE CHAMPEAUX. 


CHARDIN 


AU MUSEE DU LOUVRE 


PRES avoir lapissé, de son vivant, le 
Salon de messieurs de l’Académie au 
Louvre, Chardin tapisse aujourd’hui 
de trente de ses chefs-d’œuvre nos 
galeries francaises de peinture. Sa 
modestie légendaire de placeur de 
tableaux toujours prét 4 mettre ses 
propres œuvres en bouche-trou pour 
Je contentement des confréres lui 
donnerait presque droit, même à dé- 
faut d’autres mérites, à l'étendue 
d’une longue cimaise. Cette déduction 
souriante n’a rien d’offensant au génie du maitre, car il est le peintre 

des peintres français, et il rayonne de partout. Le Louvre est sa vraie 

maison, et, füt-il le seul à y représenter notre art national, de 

Watteau à Prud’hon, il y suffirait merveilleusement. Peut-être 

serait-ce un avantage pour son époque, car ce siècle un peu trop 

pommadé de petits-maitres aurait tout intérêt à voir cette robuste 
peinture le synthétiser. On se demande même comment des condi- 
tions d’air et de milieu d’une pareille afféterie sociale permirent 
l’éclosion d'un tel maitre. Sans s’arréter à des hypothèses incer- 
taines, il vaut mieux s’en tenir à la grande loi des artistes supérieurs 
poussés comme au hasard et sans autre attache avec leurs contem- 
porains. Et, en effet, tout en Chardin paraissait devoir contrarier les 
habitudes du goût courant : absence de sujet, vulgarité des objets et 
des figures, épaisseur de touche à la place du joli « torché » des 
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galantins en vogue, autant dire l’antipode de la mode. Pour le public 
d’aujourd’hui ces mêmes caractères subsistent et vont à l’encontre 
des mêmes préjugés enfantins. Car, il faut le dire et le redire à la 
honte du plus grand nombre, le Français n’aime pas la peinture; 
à peine s’il y cherche une imagerie colorée bonne tout au plus à 
l’amusementde son imagination. Le xvi’ siècle la voulait«piquante», 
le xix° la veut « intéressante » : synonyme d’un bien funeste effet 
sur le passé de notre École, si l’on en excepte une réelle aptitude 
pour la composition. Avec ces faiblesses communes aux deux époques, 
_il faut donc supposer à Chardin un vrai talisman de palette pour s'être 
imposé d’une façon aussi complète aux sens des moins initiés. L’exem- 
ple est de tous les jours. Prenez un jeune homme indifférent ou même 
hostile aux choses de la peinture, faites-lui parcourir, salle La Caze, 
la réunion des Chardin et laissez-le aux effets de cette confrontation. 
Vous le surprendrez le lendemain, sur la route du Louvre, et il n’aura 
pas honte de vous avouer le pourquoi de son invraisemblable revenez-y. 
Chardin l’aura touché, l’aura dessillé, à la manière d’une révélation, 
sans plus tenir compte de ses dernières défenses bourgeoises. Char- 
din est unique, en effet, pour donner de suite la notion de la bonne 
peinture. Est-ce la santé de son talent ou mieux cette force claire 
toute spéciale à sa facture ou encore le mirage direct de sa couleur? 
C’est tout lui-même. Ah! le régal de rencontrer Chardin dans la 
peinture française ! On n’est pas plus peintre, on n'est pas plus Fran- 
çais. Combien d’académiciens et de peintres d'histoire ne retranche- 
rait-on pas de notre Ecole sans l’appauvrir sensiblement ? Supprimez 
Chardin, vous prenez à cette École de sa substance. N’est-il pas. 
d’ailleurs, argument le plus palpable contre la fausse théorie de la 
«grande peinture »! A l’antique rengaine, Ut Poesis Pictura, il oppose, 
avec l’autorité d’un chef, toute la légion des peintres de natures 
mortes, il établit la spécialité de leur art, son existence indépen- 
dante et propre. Des peintres verbaux incomparables, Victor Hugo 
et Théophile Gautier, nous fatiguent, dès le second essai, en décri- 
vant des boucheries, et, malgré la richesse et la précision de leur 
langue, ils restent à mille lieues du Bœuf écorché de Rembrandt. La 
raison en est trop naturelle. Les bœufs écorchés tout comme les 
turbots, les raies, la marée, les lièvres et les oiseaux, le poil et la 
plume, les faiences et les cristaux, le bois, le fer et le cuivre sont 
faits pour le pinceau et non pour la parole. En littérature ils ser- 
vent de cadre : en peinture ils sont le tableau. Relatifs dans le 
roman, ils sont principaux sur la toile. On peut raisonner a perte 
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d’haleine sur la haute esthétique et chercher dans les livres les plus 
universitaires du monde les rapports par trop comiques du beau et 
du bon, de la peinture et de la morale, un point restera toujours 
acquis : la peinture de natures mortes est de la peinture et bien 
exclusivement de la peinture. Aussi les bons artistes du genre poussés 
par un génie uniquement pictural sont-ils peintres dans les moelles. 
Ils laissent aux autres le triste privilège d’être trop souvent des 
batards de poètes, d'écrivains, de philosophes ou même de... vaude- 
villistes. Chardin rassure, Dieu merci, sur la solidité de la profession. 
Au moment de se dégoûter de la peinture, sous l’impression d’ceu- 
vres ambitieuses ou creuses, il suffit de se retourner vers lui, pour 
se sentir aussitôt refait par une nourriture substantielle. 

Mais Chardin est aussi le peintre de la vie familière de son temps. 
Ses sujets intimes sont des perles uniques d’anecdotier. Rien n’égale 
la simplicité, le naïf de la conception et de l'expression. Il prend du 
sujet l'essence spécialement et uniquement propre à la peinture, et 
il évite l’écueil le plus habituel du genre en France, c’est-à-dire la 
recherche spirituelle, l’ostentation, le trait, le cabotinage, toute cette 
préoccupation de son public si chère aux vocations médiocres. Le 
public du véritable artiste, c’est lui-même, c'est son tempérament, 
son génie. Au reste, soit dans les natures mortes, soit dans les scènes 
d'intérieur, les qualités techniques de Chardin sont toujours les 
mêmes. Son dessin est sûr, il est exempt de touches provocatrices, 
simple et calqué sur la nature : c’est de la réduction française au 
carré. Le maitre a le goût inné de la distinction relative, cette 
distinction très réelle de la petite bourgeoisie honnête. Cette séduisante 
couleur, fluide et claire, délicate et vigoureuse, d’où la tirait-il? Il 
est bien, après Van der Meer de Delft, l'inventeur de ce gris français 
si heureusement opposé aux sauces flamandes, au bitume des pays 
brumeux. Pour nos regards un tableau flamand, auprès des siens, a 
l'air d’être cuit dans de la bière. Contrairement à ces intérieurs 
obscurs, Chardin aime faire éclater, au flanc d’un flacon ou d’un 
verre, les rubis du vin français et il voit les choses dans la clarté de 
cet aimable vin. Au demeurant, c’est l’un des hommes les plus capa- 
bles de faire aimer, en peinture, le vrai et sain génie de la France. 

Le Louvre ne semble pas en avoir toujours jugé de même. La 
longue disette des Chardin sur les panneaux de galeries ferait plutôt 
croire à une indifférence presque méprisante. Chardin aurait-il donc 
‘été compris, avec Watteau, Fragonard et Boucher, dans la proscrip- 
tion impitoyable de l’Empire et de la Restauration? Toujours faut-il 
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constater les lenteurs d’une sorte de réhabilitation un peu pareille à 
celle des petits maitres galants. Suivons en revue nos Chardin du 
Louvre par dates d’entrée : il y aura plus d’un intérét au mouvement 
de cette progression et elle nous amènera de la manière la plus 
naturelle à la donation incomparable de la galerie La Caze. 


Depuis le 25 septembre 1728, la Raie occupe au Louvre une place 
d'honneur. [L'Académie de peinture en eut le régal, à l’occasion de 
l'agrément de Chardin parmi ses membres. Pour un morceau de 
réception, c’est un illustre morceau, un morceau de roi en caréme. 
Sans rééditer les anecdotes de Largillière et de Louis de Boulogne 
relatives à cette toile, on peut faire la remarque de la grande stupé- 
faction du public, lors de l'exposition de cet ouvrage au Salon en plein 
vent de la place Dauphine. Sauf l'enseigne de chirurgien du pont 
Saint-Michel, connue surtout des bourgeois du quartier, rien n'avait 
appris à personne le nom de ce débutant, d’une aussi surprenante fac- 
ture. Et voilà ce nouveau venu passé maitre du coup avec une tablée 
de poissons. Les carpes, les huîtres et la bouteille de cette Raie sont 
renduesen des tons admirables et d’une largeur extraordinaire. C'était 
là le premier tableau public de Chardin, un tableau presque de jeu- 
nesse. L’année suivante, 1729, son titre d’académicien ne l’empéchait 
pas de prendre une brosse de décorateur et de trouver de l’emploi à 
l'Édifice du Feu de Versailles sous la conduite et les dessins de Meis- 
sonnier. Il s’agissait des fêtes de la cour à l’occasion de la naissance 
du Dauphin, et ces travaux de chassis se payaient huit livres la 
journée ! 

Dans la disposition de bienveillance particulière où se trouvait 
l’Académie à l'heure précise de la présentation de Chardin, le choix 
du morceau de réception, d'ordinaire limité à une seule toile, s’éten- 
dit à deux, de l’avis de tous. De là, le Dressoir de fruits sur une table 
de pierre, le plus grand Chardin du Louvre. Sa hauteur, en dimen- 
sions inusitées de près de deux mètres, permettait l'étal d’un vrai 
goûter de campagne, et l'assiette du tout ensemble parut prise aux 
belles traditions de Baptiste et de Fontenay. La corbeille du som- 
met est-elle assez veloutée, le petit bas-relief est-il peint d’une gri- 
saille assez discrète pour faire valoir uniquement la partie supé- 
rieure ! Philippe Rousseau passait des heures de découragement sous 
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le charme de ce tableau, désespéré d’avance du peu de succès de ses 
propres imitations. — Ces deux toiles ainsi officielles quittérent les 
salles de l’Académie royale au moment de la formation du Muséum 
central des arts : elles n’eurent donc pas à sortir du Louvre pour y 
rentrer. Un instant, sous Louis-Philippe, le Dressoir fut envoyé a 
Compiégne, mais en juillet 1851, M. de Nieuwerkerke le fit venir 
sous prétexte de remise en état et le garda... d’autorité. 

Les expositions del’Académie, depuis 1737, furent autant de succés 
pour le nom de Chardin. Le Cabinet du Roi devait donc tenir a la 
possession de plusieurs de ses œuvres et il faisait acquisition, en 1740, 
de la Mère laborieuse et du Bénédicité. Les gravures de Lépicié se char- 
gèrent de répandre les deux pendants aux quatre coins des provinces, 
avec une vogue de sujets facile à concevoir d’ailleurs. Mariette avait 
beau s’en prendre à Chardin de l’abandon des estampes de mythologie 
ou d'histoire, au préjudice du goût du public, disait-il, sa plainte se 
perdait sans échos. Pas d'intérieur bourgeois d'un peu d’aisance à 
manquer d’estampes d’après le maitre. C'était honnête, propre et 
probe. Le Cabinet du Roi eut avec ces deux Chardin des égards par 
trop outrés, semble-t-il. Dans l’Inventaire des Tableaux placés a la Sur- 
intendance des Bätiments de S. M. à Versailles, inventaire d’une si 
curieuse mnémotechnie dessiné par Durameau, on voit, page 30, hui- 
tième pièce des appartements, un placard tout contre une fenêtre avec, 
au bas, cette ligne d'écriture : « Dans cette armoire il y a deux petits 
tableaux de Chardin, l’un représente la Mère laborieuse, l'autre, le 
Bénédicité, plus une Fuite en Égypte du Dominiquin et une pastorale 
du Bourdon. » et en note : « Les deux tableaux de Chardin n'ont 
besoin que d’être lavés et vernis. » Après tout, ce système de réclu- 
sion passait peut-être pour une marque d’excessive sollicitude ? 

A distance de vingt-cinq ans, c’est-à-dire au Salon de 1765, 
Chardin exposait trois dessus de porte, les Attributs des arts, ceux de 
la Musique et ceux des Sciences, pour le compte du roi et à destination 
du château de Choisy. Les Sciences se sont perdues, mais les deux 
autres firent retour au Louvre, comme de raison. Ce ne fut pas néan- 
moins par la route la plus courte, car la Musique se trouvait encore 
à Fontainebleau en juin 1870. Il fallut même un acte de quasi-vanda- 
lisme pour déterminer sa translation définitive. Au printemps de 1868, 
M. Reiset apprenait avec stupeur le sort fait par un architecte sacri- ! 
lège à cette Musique. Il court à Fontainebleau et en rapporte, pour 
l'édification du Conservatoire du Louvre, la nouvelle suivante : « Le 
tableau dont il est question est placé depuis longtemps en dessus de 
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porte au chateau, dans le salon Francois I, avec deux autres de 
Rouget. Lorsqu’il y a cing ans environ on restaura cette salle, on y 
ajouta une ancienne tenture de tapisserie, et les trois dessus de porte 
n'étant plus en harmonie avec la nouvelle décoration furent recou- 
verts par trois autres peintures représentant une salamandre avec le 
chiffre de François 1°. De sorte que nos tableaux laissés en place sont 
depuis ce temps pour ainsi dire séquestrés sous les nouvelles toiles 
qui les recouvrent, quelques tentatives qui aient été faites pour les 
retirer. » Deux ans après, un ordre formel venait enfin mettre l’archi- 
tecte à la raison. Malgré l’extréme mérite de la Musique et des Arts, 
il serait hasardeux de les rapprocher des quatre pendants analogues 
de la collection de M. Eudoxe Marcille. Une toute autre chaleur 
d'harmonie échauffe ces derniers. Ce sont de même quatre Attri- 
buts de musique: la Musique querrière et la Musique galante, une Vielle, 
guitare et tambour de Basque dans du chèvrefeuille, un Violon et musette 
avec perroquet. Le premier groupe acquis en 1853 à la vente du peintre 
Rouillard, au prix de 1,650 francs les deux, est d’une incroyable 
symphonie de tons. Justement M. Eudoxe Marcille suppléait, à ces 
enchères, son père alors en Italie, et il ne se rappelle jamais de 
sang-froid cette fière conquête. C'était le temps où l'on méritait un 
conseil judiciaire pour se permettre de payer un Chardin huit cents 
francs. Le second de ces groupes d'instruments est d’une séduction 
d’ébauche très poussée, presque finie, autant dire la fleur toute saine 
de l'artiste. Il y a du Véronèse dans ces deux immenses esquisses 
achevées, et le panier de pommes, le chèvrefeuille et le velours rouge 
tendre de la musette sont de tout premier ordre. A cette même série 
des « attributs » appartiennent les Arts et les Sciences de la collection 
de M. Edouard André, deux vastes toiles décoratives de facture 
étonnante. 

En 1839, la direction des Musées achetait à la vente Bruzard, les 
trois bustes de la salle des Pastels, les deux portraits de Chardin et 
celui de sa femme, le tout deux cent dix-huit francs. Le 22 avril de 
l’année précédente, on acquérait de la vente de « feu M. Fremyn » 
un autre Portrait de femme au prix de 13 francs! Malheureusement, 
il s’en est allé, tout débaptisé, au fond d'un Musée de province. Un 
portrait à l’huile, dit Portrait de Rameau, était envoyé de mème au 
Musée de Dijon, à titre de prèt, en 1834 et non « avant 1814 » comme 
l'imprime le catalogue municipal. 

Cependant, l’arrivée de M. Villot au Louvre fut heureuse pour nos 
Chardin. Aucune occasion compatible avec le maigre budget annuel 
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ne resta indifférente à la Conservation. Le 29 avril 1852, M. Ferdi- 
nand Laneuville proposait de céder trois œuvres du maitre, et 
M. Villot pressait auprès du directeur cette acquisition de gré à gré. 
Son style, d'ordinaire plutôt rassis, se ressentait meme tout de suite 
d'une impatience de possession. 

« Les trois Chardin de M. Laneuville seraient absolument dési- 
ables pour le Louvre, moyennant la somme de 3,000 francs. Ce sont 
un Singe examinant des médailles à la loupe et deux Natures mortes, sur 
cuivre. Le Singe gravé sous le nom de Singe antiquaire est une peinture 
de la plus belle exécution du maitre et sa couleur peut rivaliser pour 
la richesse et l'harmonie avec les meilleures productions de Watteau. 
Quant aux Natures mortes, les tableaux de Chardin sur cuivre sont 
excessivement rares, et ceux-ci qui réunissent un extréme fini 4 une 
touche grasse et large prouvent que l'École française a possédé des 
artistes qui égalent, s’ils ne les surpassent même, les plus habiles 
Flamands. » L'A ntiquaire et les deux petits pendants d'Ustensiles de 
cuisine vinrent faire connaitre une face bien délicate de Chardin. 
Sont-elles assez ravissantes de pate et heureuses de lignes combinées, 
ces minuscules natures mortes, a détails si précieux! Connaissez- 
vous rien d’exquis comme le poireau du numéro 101 posé là si bien en 
point pour rompre la ligne de la table! Et les trois harengs du mur! 
Et les répétitions de cet intraduisible gris ardoisé! 

Le 3 mai de la même année 1852, c’est-à-dire à quatre jours de la 
proposition Laneuville, le peintre Jules Boilly ajoutait 4 cette bonne 
fortune un Lapin mort, au prix de 700 francs. Le faire de Chardin, 
dans ce morceau, rappelle touche pour touche les deux Lapins de la 
collection Marcille. Les effets de poils, cette chose grumeleuse 
impossible à définir, sont attribués par M. Marcille à l'emploi de la 
pâte sèche devenue aux mains du maître une matière à petits reliefs 
rugueux. 

A quinze ans de distance, une vente de 1867, celle du cabinet 
Laperlier, mettait M. Reiset à même de belles acquisitions. Il 
devait s'offrir là des Prud’hon et des Chardin d’un choix supé- 
rieur. Toutefois le Louvre n’était pas sans inquiétude sur les prix 
problématiques de cette collection. L’influence des Goncourt et de 
leurs biographies de la Gazette! avait créé en peu d’années tout un 
public de goût, très au guet de l’art du xvii’ siècle. Aussi, renchéris- 
sement absolu et concurrence redoutable, à chaque occasion. Le 
Musée put néanmoins se rendre possesseur de trois toiles : deux 
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natures mortes, Ustensiles divers (1,700 francs) et le Panier de Pêches 
(1,380 francs), puis, la Pourvoyeuse (4,050 francs). Ces Ustensiles étaient 
désignés au catalogue de vente sous le titre de Buffet de Chardin. Ils 
ont de ces blancs rutilants à tonalité de vieille porcelaine. Les Péches 
semblent faites en pendant exact aux Péches de M. Marcille. Mais la 
Pourvoyeuse allait etre pour le Louvre un morceau principal. On 
s’accorda tout de suite à reconnaitre en elle le meilleur Chardin de 
la galerie française. Debout et face au spectateur, une grande servante, 
retour du marché, arrive dans son office. Elle dépose sur la huche a 
tiroirs ses deux tourtes de pain tout en regardant vers sa droite. A ~ 
son bras pend la serviette de boucherie d’où dépasse le manche d’un 
gigot. Au fond, le pas de porte est occupé par une petite servante et un 
homme, un visiteur sans doute. Voila toute la description possible, 
car comment rendre avec des mots les blancs laiteux de la jupe de la 
femme, l’aspect unique des bleus passés de son tablier! Et la panse 
de la huche, et la crotite dorée, farineuse, des pains! Et les deux bou- 
teilles a terre, et le cachet rouge de l’une d’elles faisant rappel avec 
le ruban du relève-manches! Et le jaune-orange du costume de la 
soubrette répondant aux tons de la huche! Et la silhouette de la 
fontaine! L’adroite gravure de M. Guérard rend ici une bonne impres- 
sion de ce tableau. 

Le Louvre a dû, comme au reste les amateurs les plus avisés, faire 
son deuil des dessins de Chardin. M. de Goncourt paraît le seul à 
pouvoir montrer une sanguine vraiment authentique, le Jeune homme 
à la boule‘. C’est à peine si nos deux attribués : la Téte au tricorne de la 
collection His de la Salle et le Peintre au travail semblent d’évasives 
probabilités. On en est réduit, même pour la très vraisemblable Téte 
au tricorne, à une supposition fantaisiste. Une inscription douteuse 
Chardin, inv. 1774, a naturellement frappé les érudits, car ils savent 
Chardin en plein pastel à cette date précise : or cette tête est faite au 
pastel presque en entier. Il y a donc peut-être lieu de grandir ce 
détail à la portée d’une coïncidence. 

Cette suite de peintures du Musée formait déjà un ensemble des 
plus enviables, et, au moment du Legs la Caze, les bons esprits avaient 
pu se mürir pour goûter de leur mieux le règne de Chardin au Louvre. 


HENRY DE CHENNEVIÈRES. 


(La fin prochainement.) 
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LE 


MOUVEMENT DE LA CRITIQUE 


ET DES MUSÉES EN HOLLANDE 


L nest guère d'étude qui, en ces dernières années, ait été plus 
complètement renouvelée que celle des maîtres hollandais et pen- 
dant longtemps les informations qui les concernaient restèrent 
aussi suspectes que rares. Avec sa verve communicative, Birger 


contribua plus que personne à ramener vers eux le goût du public 
el l'attention de la critique. Le chaleureux écrivain élait d'ailleurs aussi bien 
renseigné sur l'École néerlandaise qu'on pouvait l'être à ce moment; mais la 
passion un peu exclusive que celle-ci lui avait inspirée allait nous valoir bientôt 
sur elle des documents plus sûrs el plus nombreux. Stimulés par le zèle de cet 
étranger et par les appels réilérés qu’il leur adressail, les érudits hollandais 
s étaient mis à l’œuvre et, de son vivant même, ils communiquaient à cet admirateur 
si fervent de leurs peintres les prémices de leurs découvertes. Sur bien des points 
déjà, des archivistes, des chercheurs tels que MM Scheltema, Kramm, Élzevier, 
Eeckhoff et d'autres encore nous apportaient ainsi de précieuses lumières et, 
en 1870, M. Van der Villigen publiait, sur les artistes de Harlem, un excellent 
volume dont le temps n’a fait que consacrer le mérite et l'utilité. 

Dès lors l'éveil était donné. Avec une émulation bien naturelle, dans toutes les 
villes de la Hollande on travaillait à l’envi à augmenter ce premier fonds ou à 
metire en œuvre les matériaux déjà recueillis, en abordant des monographies 
d'artistes ou des études d'ensemble plus méthodiquemñent conçues, marquées par 
une exactitude plus rigoureuse. M. Ph. van der Kellen, l'éminent directeur du 
Cabinet des Estampes d'Amsterdam, nous donnait, avec la première partie de son 
Peintre-graveur hollandais, un modèle d’érudition et de goût qui rend plus vifs 
encore nos regrets de ne pas lui voir poursuivre et mener à terme l’œuvre ainsi 
entreprise. En collaboration avec un autre fin connaisseur, M. D. Franken, dont 


on n'invoque jamais en vain le savoir et l’obligeance, il publiait une consciencieuse 
notice sur l'Œuvre de Jean Van de Velde et M. Franken seul replaçait en pleine 
lumière le talent si original d’Adrien van de Venne, le peintre de la Péche des âmes 
du Musée d’Amslerdam et de notre chef-d'œuvre du Louvre : la Fête donnée a 
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l'occasion de la paix de 1611. De son côté, M. Vosmaer, dont nous déplorons la 
perte récente, avec la même verve que Birger y aurait mise, réalisait le projet 
auquel celui-ci avait {ant rêvé et dans son beau livre consacré à Rembrandt, il ven- 
geait la mémoire du grand artiste de l'abandon où ses compatriotes l'avaient 
laissé jusque-là. 

Les musées allaient bientôt profiter à leur tour de ce large courant d’études et 
de sympathies. Trop longtemps oublieuse des richesses artistiques qu'elle possé- 
dait, la Hollande s’avisait enfin de leur valeur. Bien des collections nouvelles y étaient 
créées ; d’autres anciennement formées bénéficiaient d’accroissements considérables 
Après les legs importants qui lui étaient faits par MM. Dupper et Van de Poll, le 
Musée d'Amsterdam recevait dans la spacieuse installation du Stathouders-Kade 
les grands tableaux des corporations militaires ou bourgeoises, autrefois dispersés 
dans les édifices municipaux, et la réunion de ces toiles jusque-là trop peu connues 
constituait une véritable révélation. C’est, en effet, tout un côté de l’art hollandais 
et un côté capital qui se dévoilait à nous avec éclat. En même temps que la 
renommée de maitres déjà célèbres était ainsi étendue, des noms nouveaux s’offraient 
à notre admiration, des influences ou des contrastes également imprévus deve- 
naient manifestes et sur bien des points les opinions admises se trouvaient contre- 
dites ou modifiées. Avec ces importants ouvrages des peintres hollandais, les vastes 
locaux du Ryks-Museum pouvaient aussi abriter désormais la collection d'objets 
d'art anciens autrefois exposée à la Haye. Groupés par époques, des spécimens 
choisis du mobilier, des étoffes, des faiences ou de l’orfévrerie des derniers siècles 
y sont aujourd’hui réunis et à côté des moulages d’anciennes boiseries, notamment 
des sculptures des stalles de l’église de Dordrecht, on y peut voir des échantillons 
de la céramique delfloise ou ces grandes pièces d’orfévrerie des Doelen que Van 
der Helst a représentées dans ses tableaux. 

Grace à la société Rembrandt, le Cabinet des Dessins n'était pas moins bien 
partagé. On sait que lors de la vente de Vos, cet établissement, faute de ressources 
disponibles, se serait trouvé dans | impossibilité de faire aucune acquisition, si en 
quelques jours un petit nombre d’amateurs n'avaient amassé une somme de 
67,000 florins qui permit d'acquérir quelques-unes des meilleures œuvres de celte 
belle collection, en avançant sans intérêt, à l'administration, la somme nécessaire 
à ces achats. Au lieu de se dissoudre, la Société ainsi formée se constitua en 
institution permanente et c’est avec son généreux concours que récemment encore 
la plupart des albums de la famille Ter Borch, mis en vente par les héritiers de 
M. Zebinden, ont pu être conservés à Amsterdam et achetés pour le Ryks-Museum. 

Sans avoir à constater dans d’autres villes des accroissements aussi considérables, 
il convient cependant de signaler ceux qu'ont reçus les Musées de Harlem et de 
la Haye ainsi que l’ouverlure dans cette dernière ville du Musée municipal, vis-à- 
vis du Mauritshuis, avec des salles convenablement aménagées où sont placés en 
bonne lumière des tableaux d'une grande valeur, comme les deux chefs-d’ceuvre 
de J. Ravesteyn. Dans des centres moins importants, à Dordrecht, à Breda, à 


Middelbourg, à Bois-le-Duc, à Gouda et à Zwolle, on a également organisé des 
collections publiques où l'on s'attache de préférence à rassembler les œuvres des 
artistes locaux. Les catalogues de ces diverses collections ont été successivement 
publiés dans chacune de ces villes et parmi eux quelques-uns sont remarquables. 
M. de Stuers avait le premier tracé la voie par la publication de son excellent 
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calalogue du Musée de la Haye et son exemple devait bientôt trouver des 
imitateurs. A la mort du regretté M. A. de Vries, un de ses amis, M. Bredius, 
et M. Muller, le savant archiviste d’Utrecht, s’occupérent de recueillir tous les 
documents amassés par Jui sur le Musée de cette ville. En les complétant par leurs 
recherches personnelles, ils parvinrent à réunir un grand nombre d'informations 
aussi exactes que précieuses concernant cette curieuse École d'Utrecht qui, après 
avoir exercé une influence marquée sur le développement de la peinture hollan- 
daise, devait jusqu’au bout conserver un caraclére particulier. C’est de cette école, 
en effet, qu'est parti le courant d’italianisme qui, au début, attirait au delà des 
monts, Schoreel, puis Ab. Bloemaert, Honthorst et Poelenburgh, courant qui se 
continuait avec les élèves ou les imitateurs de ces derniers, jusqu'aux frères Both, 
aux de Heusch et & Swanevelt. 

M. Bredius préludait ainsi à un travail bien autrement long et difficile : nous 
voulons parler de la rédaction d’un catalogue complet des tableaux du Musée 
d’Amsterdam, catalogue dont il n’a pas cesssé d’améliorer les éditions successives 
et dont une traduction française a paru récemment. Seul, M. Bredius était 
capable de s'acquitter d’une besogne aussi compliquée et, en apparence du moins, 
aussi ingrate. On ne se rend pas assez compte, en effet, de tout ce qu’une pareille 
tâche exige de connaissances et de recherches. Dans leur sécheresse voulue, ces 
notices succinctes représentent le résultat d’études obscures et lentes, mais les 
renseignements qu’elles nous offrent sur les noms et la filiation des artistes, sur 
les dates de leur biographie et leur résidence dans diverses villes, les particularités 
qu'elles peuvent nous fournir sur la provenance de leurs œuvres, l’époque de leur 
exécution et leurs signatures, et, quand il s’agit de portraits, les indications 
relatives à leurs modèles, tout cet ensemble d'informations, lorsqu'il est établi avec 
soin, présente à Ja critique des éléments d’apprécialion absolument indispensables. 
C'est donc un service signalé que lui a rendu M. Bredius en cette occasion. Au 
surplus, son nom fait aujourd'hui autorité et sa compétence a été à bon droit 
invoquée dans la plupart des catalogues allemands dont il a lui-même revisé les 
parties qui concernent l’École hollandaise, notamment dans ceux de Berlin, de 
Munich et de Vienne, dans celui de Dresde dont M. Woermann vient de faire 
paraître une excellente édition, dans celui de Cassel dont la publication déjà si 
souvent annoncée, toujours retardée, est enfin donnée comme tout à fait prochaine. 
Que n’en sommes-nous là pour le catalogue des Écoles flamande et hollandaise de 
notre Louvre! Avant de mener à bien une telle œuvre, M. Bredius avait vu et revu 
tous les musées et les principales collections privées de l’Europe, et non seulement 
il est au courant de toutes les études relatives à ses chers maîtres qui ont pu 
paraitre dans son pays et à l'étranger, mais plus que personne il a contribué à 
étendre les renseignements que nous possédions déjà sur eux, par les innombrables 
découvertes qu'il a faites lui-même dans les archives ou les divers dépôts publics 
de la Hollande. 

Les sources d'information dont on disposait jusque-là étaient assez restreintes. 
Pour les époques les plus anciennes et pour les primitifs, le Livre des peintres de 
Van Mander était et demeure encore le meilleur et presque le seul guide; celui qui 
supplée tous les autres, car l’auteur y a recueilli tous les témoignages de ses 
devanciers !. Malheureusement Van Mander s’arréte en 1606, c’est-à-dire au moment 


1. Rappelons, en passant, que les commentaires, les notes et les tables qui accom- 
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même où l’École hollandaise, en se séparant de celle des Flandres, allait avoir son 
existence propre. Il est vrai qu'à ce moment Sandrart, qui a vu et connu en Italie 
toute la colonie étrangère et qui a passé ensuite plusieurs années en Hollande (de 
1637 à 1641), nous donne sur les principaux peintres de cette école, pendant sa 
période la plus brillante, des indications aussi intéressantes que sûres. Enfin, après 
lui, les biographies de Houbraken, autrefois trop décriées, mais dont la véracité 
a été depuis confirmée sur bien des points, contiennent de précieux détails sur la 
plupart des artistes ses contemporains les plus en vue. 3 

C'était là un premier fonds auquel venaient graduellement s’ajouter les docu- 
ments découverts plus récemment, mais qui, restant enfouis dans les mémoires 
des Sociétés provinciales où ils étaient insérés, n’arrivaient que difficilement à la 
connaissance d’un public assez restreint jusqu'à ce que le directeur actuel du 
Ryks-Museum, M. Obreen, conçut l’heureuse idée de centraliser toutes les publi- 
cations de ce genre dans un recueil spécial, l’Archief, fondé par lui en 1877. Dans 
les six volumes déjà parus et que nous venons de parcourir, il convient de relever 
beaucoup de travaux importants : notamment les monographies de Schoreel; 
celles des frères Crabeth, les auteurs des grandes verrières de l’église de Gouda; 
celle d’Hendrick van Avercamp (de Stomme van Kampen); des actes constatant la 
situation misérable à laquelle, comme tant d’autres artistes de cette époque, se 
trouvait réduit J. Vermeer, le grand peintre de Delft; et surtout une série d’étu- 
des sur les diverses associations d'artistes établies dans les centres de production 
les plus actifs, avec la publication de leurs statuts et les listes de leurs membres 
affiliés, pour les Gildes de Saint-Luc à Delft (de 1613 à 1714), à Dordrecht (de 
1580 à 1649), à Alkmaar (de 1631 à 1793), à la Haye, à Gouda et à Middelbourg. 
Mais l’Archief s'étant strictement limité à l’histoire des arts du dessin et sa 
publication parfois assez intermittente n'ayant pas paru suffire aux besoins exis- 
tants, M. Bredius et son ami M. de Roever, le jeune et savant archiviste d’Ams- 
terdam, tout en continuant à y collaborer, se décidèrent, en 1883, à en élargir le 
cadre. Ils créèrent donc à côlé un autre recueil d’une périodicité plus régulière qui, 
en faisant aux divers arts la part la plus grande, embrasse ainsi que son titre 
l'annonce (Oud-Holland) tout ce qui a rapport à l’histoire de la vie intellectuelle en 
Hollande. Le succès a répondu à leur attente et un rapide exposé des principaux 
articles contenus dans les deux derniers volumes de la collection d'Oud-Holland ! 
permettra à nos lecteurs d'apprécier la valeur de celte publication. 

Nous nous contenterons de mentionner ceux de ces articles qui ne concernent 
pas directement notre sujet, comme les monographies relatives à des écrivains et 
à des professeurs, tels que Vondel, le poète populaire; J. Cabelliauw, Gaspard de 
Baerle (Barlæus); ou à des musiciens comme ce Jan Pietersz Swelinck, célèbre 
organiste d'Amsterdam au xvr siècle et frère d'un peintre qui fut le maitre 
de Lastman. A côté dune étude sur l’histoire de l'Opéra à Amsterdam par 
M. le D' H.-C. Rogge, on y trouvera des notices sur les arts industriels 


pagnent l'édition du Livre des peintres publiée par notre collaborateur, M. H. Hymans, en 
font un ouvrage indispensable pour quiconque s'intéresse à ces études. 

4. Cette collection comprend aujourd’hui cing années complètes; chacune des années 
se compose de quatre fascicules in-4°, paraissant tous les trois mois et formant un gros 
volume orné de gravures, de fac-similés, de monogrammes. Le prix de l'abonnement est 
de 10 florins par an. 
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dues généralement à M. de Roever, comme celles qui ont trait aux travaux 
d’orféyrerie d'Adam van Vianen et de J. Lutma, aux ouvrages en baleine exécutés 
pour ce dernier par Johannes Osborne, ou à la fabrique de tapis que dirigeait à 
Delft le fils de Van Mander (de 1616 à 1623), etc. Les sculpteurs et les architectes 
ne sont pas non plus oubliés et, avec un travail sur le clocher de Notre-Dame 
d’Amersfoort, nous devons citer des documents concernant Adraien de Vries; et 
d’autres sur Hendrick de Keyser, le pére du célébre peintre Thomas de Keyser ; enfin 
une monographie de M. Franken sur Albert Jansz Vinckenbrinck, l'auteur de la 
chaire à précher de la Nieuwe-Kerk et d'autres œuvres dont M. Franken donne le 
catalogue. Mais à tout prendre, l’architecture et la sculpture n’ont eu en Hollande 
qu'une importance relativement secondaire; l’une et l’autre s’effacent devant 
l'éclat qu'a jeté la peinture. Aussi les documents relatifs aux peintres tiennent-ils 
la première place dans Oud-Holland. En première ligne il convient de mentionner 
la suite des renseignements de toute sorte recueillis par M. de Vries sur les artistes 
d'Amsterdam et classés par ordre alphabétique. Ces renseignements, extraits géné- 
ralement des actes publics dans lesquels ces artistes sont intervenus, constituent 
un répertoire de documents authentiques singulièrement utile à consulter. 

A côté de cet ensemble de documents donnés sans aucun commentaire, nous 
trouvons dans Oud-Holland une série de monographies sur des maîtres de talents 
très divers; les uns tout à fait inconnus pour nous aujourd'hui et dont, à raison 
de la rareté ou de l'absence complète de leurs œuvres, il nous est bien difficile 
d’apprécier la valeur, mais qui ont eu, de leur temps, une grande réputation ; 
d’autres qui, sans grand mérite personnel, ont cependant exercé autour d’eux une 
influence très réelle. Remarquons à ce propos que bien des villes maintenant 
déchues ou entièrement déshéritées sous le rapport de Vart ont eu autrefois une 
école et produit de nombreux artistes. C’est ainsi que M. G.-P. Rouffaer nous fait 
connaître la biographie de quatre peintres de Kampen : Ernest Maeler déjà 
célèbre vers le xvre siècle, Mechtelt Toec Boecop, B. Vollenhove et Steven van 
Duyven. A Dordrecht, M. G. Veth, à qui nous devions déjà tant de précieux ren- 
seignements et de dates nouvelles sur la famille des Cuyp, poursuit avec la même 
conscience ses heureuses investigations sur les autres artistes qu’a produits la 
ville qu’il habite, et en même temps qu’il remet en lumière des noms peu connus, 
comme ceux de Poulus Lesire, de Barend Bisbinck et des trois Bischop; il ajoute 
bien des traits nouveaux à la biographie de maîtres tels que Dirk van Hoogstraten, 
Ferdinand Bol, Nicolas Maes et Art van Gelder. Puisque nous parlons de Dordrecht, 
ne négligeons pas de mentionner, en passant, les efforts et les sacrifices qu'on y 
fait pour accroître le Musée fondé assez récemment et dans lequel on s’attache 
surtout à réunir des œuvres des peintres de cette localité. 

Ces recherches dans les archives ou dans les papiers de famille amènent 
parfois des trouvailles tout à fait inespérées. Celle qui nous a valu des infor- 
mations si complètes sur la famille Ter Borch est assurément de ce nombre 


4. Depuis leur publication dans Oud-Holland, la suite de ces documents a été réunie 
en un volume tiré à 120 exemplaires qui ne se trouve pas dans le commerce, mais qui 
a été distribué aux amis de l’auteur ou aux critiques qui s’occupent de l’art hollan- 
dais : Biografische Antee Keningen betreffende voormamelyk Amsterdamsche Schilders, etc., 
par M. A. de Vries, sous-directeur du Cabinet des Estampes à Amsterdam, mort le 
8 février 1884. 
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et nous avons dit ici même l’obligation que nous avions à M. Moes pour le 
consciencieux travail qu'il avait publié à celte occasion. Des découvertes aussi 
capitales sont naturellement assez rares, mais dans un pays d’allures réservées 
comme est la Hollande, où l’on conserve avec un soin jaloux les souvenirs du 
passé et où cependant des scrupules de discrétion excessifs rendent si difficile 
l'accès des archives el des divers dépôts publics, il est permis d'espérer encore 
plus d'une bonne fortune de ce genre. Nous n’en voudrions pour preuve que la 
publication dans Oud-Holland du dessin d’une ancienne aquarelle, faite d’après la 
Ronde de nuit de Rembrandt pour le capitaine Banning Cocq, qui, on le sait, y 
est représenté à la lêle de sa compagnie. Cette aquarelle extraite d’un album 
héraldique appartenant à la famille de Graeff van Polsbrock, alliée à Banning 
Cocq, nous avait été signalée par M. de Roever, dès sa découverte, et nous 
avions appelé sur elle l'attention. Exécutée peu de temps après le tableau lui- 
même, cette reproduction nous présente une fidèle image de ce qu’il était à l’ori- 
gine et elle nous renseigne ainsi non seulement sur les mutilations qu’il devait 
subir par la suite, mais sur l'aspect relativement clair qu'avait la peinture de 
Rembrandt ayant les détériorations et les restaurations, peut-être plus dangereuses 
encore, auxquelles elle a été soumise!. On comprend l'intérêt qu'offrent des com- 
munications de ce genre ; aussi les éditeurs d’Oud-Holland leur font-ils une large 
place dans leur recueil. Nous y trouvons une notice sur un de ces anciens albums 
conservés dans certaines familles, un Liber amicorum du xvr siècle, dont les pages 
sont couvertes de modèles calligraphiques avec force fioritures, ou de devises 
amoureuses et de sentences fades et subtiles dans le goùt du temps, laborieuse- 
ment rimées en latin, en italien et surtout en français par les beaux esprits de 
l’époque. Récemment encore M. Bredius m’annonçait la découverte faite par lui 
d’un autre de ces albums ayant appartenu au paysagiste Jan Hackaert et dont 
il se propose de publier les extraits les plus curieux. Dans le même ordre de 
recherches nous devons mentionner la relation d’une visite faite au chevalier 
Van der Werff à Londres, en 1710, par trois touristes de qualité partis de Delft, 
et le court récit d’une excursion à Groningue et à Emden en 1617, avec l’énumé- 
ration des quelques œuvres d’art que le narrateur rencontre sur son chemin. Ces 
indications complètent utilement celles qu'on peut relever dans des descriptions 
de villes ou de monuments publics, telles que nous en ont laissées J. Orlers, 
S. van de Leeuw et Van Mieris pour la ville de Leyde; Ampzing et T. Schrevelius 
pour Harlem; Ph. von Zeesen, Jan van Dyk et J. Wagenaar pour Amsterdam; 
D. van Bleswyck pour Delft; J. de Rymer et G. de Cretser pour la Haye. Des 
“notes inédites recueillies au commencement du xvu® siècle par un certain Van 
Buchel, avocat à la cour d’Utrecht, nous apportent de curieux renseignements sur 
les artistes ou les collections d’art existant en Hollande à ce moment. L'auteur 
se proposait sans doute de faire quelque travail suivi sur ce sujet, car il revient 
a diverses reprises & ses notes pour les compléter ou les corriger suivant les 
appréciations qui lui sont transmises par d’autres amateurs avec lesquels il est 


4. On peut trouver un exposé trés détaillé et trés exact de la question dans les deux 
intéressants articles que M. Durand Gréville a publiés à ce sujet dans la Gazetle et dans 
la Revue bleue, ainsi que dans l’étude complète de M. D.-C. Meyer sur les tableaux de 
corporations du Ryks-Museum, étude qui a paru dans Oud-Holland et dont nous parlons 
un peu plus loin. 
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entré en relations, Les détails qu'il nous donne sur les nombreuses collections 
qu'il a pu voir à Leyde en 1622 ou en 1628 sont particulièrement intéressants et 
nous font connaître les divers peintres dont Rembrandt avait pu voir des ouvrages 
choisis dans sa ville natale, pendant sa jeunesse. Une simple et courte mention 
consignée par Buchel sur son journal lors d’un séjour fait à Leyde, probablement 
en 1628, vise en ces termes, le maitre lui-même : « Le fils d’un meunier de cette 
ville qui, bien que très jeune encore, est déjà très apprécié 1. » 

Ces indications et celles que nous trouvons çà et là semées dans le Livre des 
Peintres de Van Mander nous montrent à quel point les œuvres d'art étaient déjà 
recherchées en Hollande à la fin du xv° siècle et dans les premières années du 
xvie. Avec le temps, le goût pour la peinture y devenait de plus en plus répandu, 
surtout à Amsterdam. Dans les inventaires de maisons bourgeoises de moyenne 
importance il n’est pas rare de compter jusqu'à 100 et 200 tableaux. Ces inventaires 
sont pour nous très précieux car, outre la désignation des œuvres, ils contiennent 
les prix d'évaluation, prix généralement assez peu élevés et qui ne répondent pas 
toujours à notre opinion sur le mérite relatif de ces œuvres et de leurs auteurs. 
Les estimations étaient généralement faites par des artistes el nous voyons 
parfois les plus célèbres d'entre eux intervenir comme experts, pour taxer les 
tableaux faisant partie de loteries, de ventes ou d’héritages. 

Les peintures italiennes, souvent rapportées par des artistes hollandais qui 
avaient séjourné au dela des monts, commengaient elles-mêmes à affluer en 
Hollande où elles faisaient l'objet d'un trafic assez considérable. Mais comme pour 
elles les connaisseurs étaient assez rares, les marchands peu scrupuleux avaient 
beau jeu dans leurs attributions. Aussi pour les apprécier avait-on recours à 
ceux des artistes hollandais qui, ayant séjourné en Italie, pouvaient mieux décider 
de leur valeur. C’est ainsi que nous voyons, en 1619, Lastman, le maître de 
Rembrandt, appelé avec Adrien van Nieulandt pour certifier l'authenticité d’un 
Crucifiement de saint André dont Vattribution à Michel Ange de Caravage était 
contestée. Une autre fois, c'est B. van der Helst et Rembrandt lui-même qui avec 
deux de ses élèves et d’autres de leurs confrères doivent se prononcer sur un 
tableau donné comme étant de Paul Bril. Plus tard, les peintures italiennes ne 
jouissant plus de la même vogue, les marchands qui en possédaient avaient 
quelque peine à s’en défaire. M. Bredius raconte les longs débats auxquels don- 
nèrent lieu des tableaux italiens que Gerrit van Uylenburgh (un petit-cousin de 
Saskia, la femme de Rembrandt) avait voulu vendre à l'électeur de Brandebourg 
en 1671 et qui, baptisés par lui des noms les plus fameux, furent, à leur arrivée 
à Berlin, déclarés de « véritables croûtes » par le peintre de l'électeur, H. van 
Fromantiou. Uylenburgh eut beau réclamer, provoquer des contre-expertises, son 
envoi lui fut réexpédié et il dut chercher a s’en débarrasser de son mieux en 
Hollande. Ce marchand assez peu scrupuleux était déjà, paraît-il, fort habile à 
jouer de la publicité et il s’était fait rédiger des réclames en vers par deux poètes 


4. Malheureusement le latin dont se sert Van Buchel n’est pas toujours très correct 
et sa signification reste parfois un peu énigmatique, notamment dans le passage que 
nous citons ici: « Molitoris etiam Leidensis filius, magni fit, sed ante tempus, » et 
dont la fin se prête difficilement à une traduction exacte. Le texte, en effet, pourrait 
également signifier que le jeune artiste « abordait un peu prématurément les grandes 
compositions ». 
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de cette époque, Antonides et le célébre Vondel. Mais, en dépit de tous les expé- 
dients, il ne devait pas réussir dans ses affaires et au mois de mars 1675 il était 
déclaré en faillite. 

Nous avons eu l'occasion de signaler ici même ! l'importance qu'offrent, au 
point de vue de l’histoire de l’École hollandaise, les grands tableaux de corporation 
entrés récemment au Musée d'Amsterdam. On pense bien qu’une réunion d'œuvres 
aussi remarquables, en ouvrant à la critique des horizons nouveaux, élait de 
nature à provoquer de nombreux travaux sur quelques-uns des artistes qui se 
trouvaient ainsi remis en pleine lumière, comme D. Santvoort, Werner van 
Valekert, Cornelis van der Voort et Nicolaes Elias. Ces deux derniers ont été dans 
Oud-Holland l'objet de deux excellents articles, brillant début de M. le Chevalier 
J. P. Six qui, portant dignement un nom depuis longtemps célèbre, s'était déjà 
fait connaître par des publications relatives à l'archéologie, notamment par sa 
thèse sur les Gorgones. Rendant à ces deux maitres la place qui désormais leur 
appartient, M. Six nous a donné le catalogue de leurs œuvres et a recueilli sur 
leur vie, sur la formation de leur talent, sur l'influence et la réputation dont ils 
jouissaient chez leurs contemporains, une foule de détails inédits. Dans une série 
d'articles consacrés aux divers tableaux représentant des corporations de la garde 
civique qui sont aujourd'hui exposés au Ryks-Museum, M. D. C. Meyer a rassemblé 
toutes les informations qu’il a été possible de retrouver sur le recrutement de ces 
diverses corporations, sur leur fonctionnement, sur les locaux qui leur servaient 
de lieux de réunion, sur les toiles dont ceux-ci élaient décorés et sur les conditions 
dans lesquelles de pareilles commandes ont été faites à divers artistes, notamment 
à Van der Helst et à Rembrandt ?. Comme il était naturel de le penser, les direc- 
teurs d'Oud-Holland, MM. Bredius et de Roever, ontlargement payé de leur personne. 
Nous avons déjà cité quelques-uns de leurs travaux. M. de Roever, tout en con- 
tribuant pour une bonne part aux découvertes relatives aux peintres et en ajoutant 
bien des faits nouveaux à la biographie des Coninxloo et à celle de CG. van der 
Voort, s'est surtout altaché aux arts industriels, à leurs productions les plus 
remarquables, et il nous donne une description, accompagnée des commentaires 
les plus instructifs, de la collection d’antiquités exposée dans le local des Archives 
municipales d'Amsterdam. 

De son côté, M. Bredius s’est plus particulièrement occupé des peintres et la 
découverte de divers actes publics dans lesquels ils sont intervenus lui a permis de 
rectifier plus d’une fois des filiations ou des dates acceptées jusque-là. Indépen- 
damment de ces publications partielles qu'il serait trop long d’énumérer ici, 
M. Bredius fait ceuvre de critique accompli dans sa consciencicuse notice sur 
Pieter Lastman, sur sa famille, sur son plus jeune frére Claes Pietersz le graveur 
et sur le peintre François Venant, son beau-frère. Il insiste avec raison sur la 
renommée dont Pieter Lastman jouissait de son temps et que lui méritait sa 
supériorité reconnue sur la plupart des italianisants de cette époque : Swanenburch, 
les deux Pynas, Uytenbroeck, etc. Dans l'inventaire des œuvres d'art laissées par 
le peintre après sa mort, nous trouvons des tableaux de Mocyaert, de Badens, de 


4. Gazelte des Beaux-Arls, 1er octobre 1887. 

2. M. H. Riegel, dans le 1‘ volume de ses Beiträge zur Niederlandischen Kunslgeschichte, 
avait déjà donné, en 1882, une étude d’ensemble très remarquable sur ces tableaux de 
corporation : Zur Geschichte der Schülter und Regentenstucke. 


te 
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Jordaens et de Pourbus, mais nous cherchons vainement le nom de Rembrandt, - 
son illustre élève. 

Si avec Lastman, M. Bredius, étudie un des précurseurs, un des maîtres qui 
ont exercé une influence incontestable sur l'École au moment où celle-ci cherchait 
encore sa voie, nous touchons à la décadence de cette École avec Gaspard Netscher. 
M. Bredius a découvert un grand nombre d'informations nouvelles sur cet habile 
artiste qui, né en 1639 à Heidelberg, arrive jeune en Hollande, à Arnheim, où il 
reçoit les premiers enseignements d’un peintre nommé Koster, et va de là à 
Deventer où Ter Borch, son nouveau maitre, l’accueille dans son.intimité. Après 
avoir voyagé en Italie, Netscher, passant par Bordeaux, s’y éprend d’une jeune 
fille nommée Marguerite Godin qu'il épouse le 25 novembre 1659 et avec laquelle 
il demeure deux ans dans cette ville où il a son premier enfant. De retour à la 
Haye, où dès octobre 1662 il est admis dans la Gilde, il y devient père de onze 
autres enfants parmi lesquels plusieurs furent aussi peintres et à force d'ordre et 
de travail il parvient à élever cette nombreuse famille, bien que d'après un de ses 
albums qui appartient aujourd'hui à M. Habich de Cassel, ses tableaux, dont les 
prix sont écrits en regard de ses études, ne lui fussent pas payés fort cher. Il meurt 
le 15 janvier 1684 et dans l'inventaire dressé dix ans après, à la mort de sa femme 
qui s'était remariée en 1687, figurent non seulement une grande quantité de 
peintures de l'artiste, mais des tableaux de Titien, de Bassan, des copies de Véronèse, 
de Poussin et de Ter Borch, son maitre. 

La collaboration de M. Bredius avec M. Paul Haverkorn van Rysewyck, direc- 
teur du Musée de Rotterdam, nous a valu une autre étude sur Hendrick Gerritsz 
Pot qui, né probablement à Harlem vers la fin du xvi° siècle, devait mourir 
en 1657. Élève de Hals, il fit à l'exemple de son maître d'excellents portraits de 
petites dimensions tels que celui de Charles I°r (1632), au Louvre, et des tableaux 
de société, aux Musées de la Haye, d’Hamptoncourt et de Berlin. Mais comme lui 
aussi il peignit de grands ouvrages et notamment un tableau de gardes civiques 
entré récemment au Musée Boymans. D'après certaines analogies d'exécution que 
M. Bredius y a constatées, il croit pouvoir en toute sécurité lui restituer une belle 
et importante toile du Musée de Harlem qui avait été jusqu'ici successivement 
attribuée à Ravesteyn, à Soutman et à Van der Helst; à Paris, MM. G. Rothan et 
D. Franken possèdent également des portraits de Pot. 

Enfin on ne s'élonnera pas que nous rangions, parmi les plus intéressantes de 
toutes ces communications, la publication de nouveaux documents relatifs à 
Rembrandt que, celte année encore, les deux directeurs d’Oud-Holland ont ajoutée 
à la riche moisson qu'ils nous avaient déjà donnée sur ce sujet. Grâce à eux la 
vie autrefois si mystérieuse du grand artiste nous livre, peu à peu ses secrets. Nous 
sommes désormais certains, ainsi que l'avait conjecturé M. Bode, que Rembrandt, 
après avoir quitté l'atelier de Lastman, prolongea jusqu'en 1631 le séjour qu'il fit 
à Leyde, sa ville natale. Ayec des renseignements inédits sur la situation de sa 
famille à diverses époques, l’article de MM. Bredius et de Roever nous montre 
Rembrandt gagnant déjà en 1631 avec son pinceau des sommes assez fortes pour 
pouvoir à ce moment avancer 1,000 florins à Hendrick van Uylenburch (le père du 
marchand de tableaux dont nous avons parlé plus haut). Mais si ses gains égalent 
ceux des artistes le plus en vue de ce temps, il dépense aussi sans compter. De 
bonne heure il suit les ventes où ses élèves vont aussi le représenter et il y fait de 
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nombreux achats de toute sorte. C’est, dès le commencement de son séjour à 
Amsterdam, un collectionneur connu dans le monde de la curiosité. Avec une 
imprévoyance qu'il devait cruellement expier plus tard, il prend des engagements 
au-dessus de ses ressources et emprunte de tous côtés. Quand il achète en 1639 sa 
maison de la Breestraat, après avoir versé un acompte, il néglige plus tard de 
payer les intérêts échus; le chiffre de ses dettes va toujours montant et les billets 
souscrits par lui tombant alors entre les mains de créanciers plus exigeants, il est 
bientôt entièrement à leur merci, réduit à la misère la plus noire. Enfin, des actes 
nouvellement publiés viennent confirmer ce que nous savions des engagements 
contractés entre Titus, le fils de Rembrandt, et Hendrickje Stoffels, la fidèle 
compagne des dernières années de sa vie, pour assurer l'existence précaire de ce 
prodigue qu’on nous avait autrefois dépeint comme un avare et de ce prétendu 
thésauriseur qui à sa mort ne laissait pas un sou vaillant dans son pauvre atelier. 

Ce court aperçu est bien insuffisant pour donner idée des travaux récents 
publiés en Hollande sur l’histoire de l’art et de l’importance des ressources nou- 
velles mises ainsi à la disposition de la critique. Peu à peu, à l’aide de tous ces 
éléments épars, les aspects divers et les périodes successives de cette histoire se 
dégagent plus nettement, avec un caractère de précision plus rigoureuse. S'il y 
pourrait encore regretter bien des lacunes, Birger n'aurait plus, du moins, à se 
plaindre de la pénurie des documents. Il serait plus juste de dire que, là comme 
partout, leur nombre complique singulièrement aujourd'hui la tâche de l'historien 
et rend plus difficile leur mise en œuvre, plus rares aussi ces vues d'ensemble et 
ces vastes perspectives qu’on est en droit d'exiger de lui. Une connaissance super- 
ficielle des choses permettait autrefois de les multiplier. Il est plus malaisé d'y 
revenir ayec cet amas d'informations et de faits indiscutables dans l'appréciation 
desquels le godt et le sens de la mesure doivent évidemment intervenir, mais 
dont il nous faut désormais tenir compte et sans lesquels d’ailleurs on ne parvien- 
drait jamais à rendre la vivante physionomie de cette École hollandaise qui avec 
les années nous découvre toujours mieux sa richesse et son originalité. 


ÉMILE MICHEL. 
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LES EXPOSITIONS D'ÉTÉ DE LA ROYAL ACADEMY, 
DE LA GRCSVENOR GALLERY ET DE LA NEW GALLERY, 
A LONDRES. 


ETTE année nous aurons à parler de trois grandes expositions d’élé; 
car à la Royal Academy et à la Grosvenor Gallery vient de s'ajouter 
une troisième exposition, la New Gallery, de proportions pour le 


moins égales à celles de cette dernière, el visant à occuper doré- 
nayant la place que cette entreprise s'était faile dans le monde des arts. 

Le détail de la brouille à la suite de laquelle M. Burne-Jones, avec ses adeptes, 
ainsi que MM. Watts et Alma-Tadema, — pour ne nommer que les chefs de file, 
— se sont retirés de la Grosvenor Gallery, pour concourir avec MM. Comyns Carr 
et Hallé à la fondation d'une nouvelle société, n'auraient qu'un faible intérêt pour 
les lecteurs de la Gazette. Ce qui est certain, c’est que le public y gagne une 
nouvelle et belle galerie, construite en trois mois, comme par magie, sur l'empla- 
cement d'un marché, et que les malheureux criliques se voient condamnés en 
permanence à une besogne triple dont on ne leur saura peut-être aucun gré. 

Pour faire honneur à l'ouverture de la New Gallery, M. Burne-Jones y envoie 
trois grandes toiles, et une quantité de beaux dessins montrant son talent sous 
son aspect le plus raffiné. La place d'honneur est oteupée par un grand tableau 
tout en hauteur montrant Danaë, qui guelte avec inquiélude les ouvriers qui 
construisent la tour d’airain, dont les murailles seront insuffisantes pour la pré- 
server de l'amour. La Danaé, entièrement vêlue d’une longue robe cramoisie, est 
d’une belle couleur et d’une invention bien personnelle au maitre; quant à la partie 
architecturale, elle est d'un attrayant style quasi-archaïque, qui ajoute encore à 
l'étrangelé d'aspect à laquelle vise comme toujours le peintre. Des deux autres 
toiles, l’une représente le type ordinaire de Persée, entièrement couvert d'une armure 
moyen âge, avec Andromède, nue et attachée par de longues chaînes à un haut 
rocher pointu pareil à un menhir cellique; la côte pierreuse est recouverte d’im- 
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portantes constructions antiques qui rehaussent l’effet de singularité du groupe 
principal. Le pendant de ce tableau représente la méme Androméde vue de dos, 
et le même Persée se livrant à un combat assez langoureux contre un monstre 
verdatre — moitié poisson, moitié lézard, — dont la défense est aussi dépourvue 
de vigueur que l'attaque du héros. Ceux qui connaissent le point de vue artistique 
et littéraire, et les excentricités voulues de M. Burne-Jones ne s’attendront à ren- 
contrer dans ses dernières créations ni le sentiment dramatique, ni les jeux de 
la physionomie humaine, ni une interprétation de la nature prise sur la réalité. 
Ce que nous y trouvons, c'est une étrangeté d'impression, plus encore que de 
sentiment, un coloris rare et délicat plutôt qu'éclatant, un symbolisme vague et 
mystérieux, qui éveillent l’idée de profondeurs ténébreuses dans la pensée du pein- 
tre. Il est cependant permis de douter de la profondeur de ces mystères peine 
entrevus, et de voir dans le parti pris et les étranges procédés du peintre une 
habile manière de rétrécir les limites de l’art, et en même temps d'afficher son 
dédain pour tout ce qui touche à la vérité du grand drame humain et de la passion. 
Mais M. Burne-Jones n’a jamais montré dans l'exécution plus de raffinement ni 
plus d'originalité; rarement aussi il est parvenu à produire des ensembles, à sa 
façon, plus décoratifs. 

L'Ange de la Mort, de M. Watts, est, par contre, l'invention singulièrement 
émouvante d’un grand poète sinon d’un grand peintre. Un être surnaturel, puis- 
sant et énigmatique, aux immenses ailes repliées, formées de plumes d’une teinte 
funèbre, se penche avec une pitié et une tendresse infinies sur le corps d’un petit 
enfant mourant quil tient sur ses genoux, l’enveloppant de l’ombre et du mystère 
suprême de sa présence. La tonalité austère et grise de l’ensemble ajoute singu- 
lièrement à la solennité dont est empreinte toute cette conception aussi élevée que 
sincère. Il ne faut plus demander à M. Watts ni la précision absolue dans le dessin, 
ni les virtuosités d'exécution; cette œuvre est cependant, sous le rapport de 
l'exécution, supérieure à plusieurs d’entre ses devancières. 

M. Legros reparait en public après une absence de plusieurs années, avec 
deux toiles. La première, un Christ mort, étendu sur un linceul blanc, dans un 
paysage solennel, est une œuvre belle et sérieuse, qui ne sort pas absolument de 
la tradition; l’autre, intitulée Femmes en prière, est un ressouvenir sur une échelle 
agrandie de M. Legros lui-même; plusieurs de ces têtes de jeunes femmes sont, 
il faut l'avouer, d'anciennes connaissances; mais elles sont empreintes d’un grand 
style. Le « Slade Professor » brille surtout par un essai dans le domaine de la 
sculpture; c’est la statue d’un Jeune satyre, qui est plutôt une charmante esquisse 
qu'une œuvre terminée. C’est un ravail qui, par son rapport intime avec la na- 
ture — idéalisée dans une juste mesure — rappelle l’art grec, qu'il ne vise ce- 
pendant pas à imiter. Pour qu'il pat être traduit en marbre, il faudrait que ce 
morceau fût beaucoup plus poussé qu'il ne l’est actuellement. 

M. Alma-Tadema montre, entre plusieurs petites toiles, une délicieuse Vénus 
et Mars. C'est tout simplement une fillette blonde comptant cinq printemps à 
peine, vue en plein air sous un ciel rayonnant; elle contemple avec amour une 
petite image du dieu Mars qu’elle tient entre les bras. Rien de plus charmant que 
- Ja lumière caressant doucement la chevelure d’or et les épaules rosées de l'enfant. 

Notons en passant une fort curieuse étude de lumière, À gas light study, par 
M. La Thangue. Une jeune femme écrit dans une pièce éclairée par une lampe 
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dont le globe, recouvert d'un papier orange, laisse échapper, en haut, une 
lumière colorée, en bas, une lumière blanche. 

M. Arthur Lemon sort du banal et du convenu avec deux œuvres de dimensions 
modestes. Dans l’une, intitulée Vendetta, l'artiste nous montre un bois sombre et 
d'aspect tragique; au second plan, une mer agitée où agonise un centaure, percé 
au cœur d’une flèche que lui a envoyée un ennemi, dont la forme se profile 
vaguement dans le lointain, contre le soleil couchant. L’autre toile a pour sujet le 
combat acharné de deux centaures au milieu des vagues glauques, qui leur 
montent jusqu'à mi-jambe. M. Lemon n'est pas sans avoir vu et fréquenté les 
œuvres de cet excentrique peintre-poéte qui s'appelle Arnold Bæcklin, mais il a 
néanmoins une énergie et un charme bien personnels, et ses personnages se 
marient admirablement avec les paysages qui leur servent de cadre. 

Un peintre italien plus goûté à Londres qu'à Rome, M. G. Costa, envoie un 
grand paysage d'un style quasi classique : The first smile of morn. Nous avons vu 
de ce peintre des toiles plus vraies et plus poétiques. Une étude de la nature géné- 
ralisée à ce point a besoin de lignes d'ensemble plus harmonieuses et mieux 
équilibrées entre elles. 


Ur 


L'exposition de la Royal Academy reste plutôt au-dessous qu’au-dessus de son 
niveau ordinaire ; et s’il fallait signaler dans l’ordre de mérite les douze meilleurs 
tableaux qui s’y trouvent, il faudrait, j'en conviens, comprendre surtout, dans cette 
nomenclature, les envois de peintres étrangers tels que MM. Carolus-Duran, J.-S. 
Sargent et Emile Wauters. Le président, sir Frédéric Leighton, poursuivant toujours 
avec le même enthousiasme son idéal classique, envoie une grande composition 
intitulé Andromaque captive. Nous y trouvons de fort beaux détails — beaux torses 
sculpturaux d’éphébes et charmants groupes isolés — mais point de souffle 
dramatique, point de rythme d'ensemble dans le mouvement, point de dominante 
de coloration dans cet assemblage de claires couleurs. Je ne puis non plus louer 
sans réserve l'œuvre si impatiemment attendue de M. Alma-Tadema, les Roses 
d'Héliogabale. Le peintre a choisi pour sujet un des fameux festins de ce détraqué 
impérial — celui dans lequel il fait noyer et presque étouffer sous une pluie de 
roses, les malheureux convives qui se sont attablés dans l'attente d'un splendide 
banquet. On s'imagine aisément que les détails admirables y abondent, que 
M. Tadema s’est complu à montrer les belles têtes ajustées à la romaine, avec un 
art infini, sortant de cette marée montante de fleurs. Cependant l'effet général du 
tableau est à peu près nul: la couleur n’a ni la vibration ni l'unité de ton qu'il 
faudrait à une œuvre décorative; et nous ne pouvons non plus l’envisager comme 
un morceau de genre, car aucune pensée, aucune passion dominantes ne semblent 
relier entre eux les personnages principaux de cette composition; nous ne saurions 
distinguer si nous assistons à une tragédie ou à une farce. 

Le tableau de M. Orchardson, Her mother’s voice, montre, dans une grande 
pièce éclairée par la lumière jaunâtre des lampes, un vieillard de haute allure 
écoutant chanter sa fille, jeune et naïve personne qui, assise au piano, est toute 
au plaisir d’être écoutée par l’amoureux qui se tient debout près d’elle. L'ombre 
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d’un sentiment triste mais point amer, surgissant dans l’âme du père au souvenir 
d’une voix autrefois aimée, est rendue avec une délicatesse exquise ; mais le reste 
du tableau, surtout l’agencement de la composition, est fort inférieur aux œuvres 
analogues qui ont valu au célèbre peintre, dans les dernières expositions, un si 
grand succès. 

Un jeune peintre d'avenir, M. F. Bramley, qui paraît avoir étudié les maitres 
modernes de la France et de la Hollande — dont il a la touche large et la tonalité 
grise et vibrante — envoie une des bonnes toiles de l'Exposition : A Hopeless dawn. 
Le sujet n’est plus nouveau : c’est le groupe désolé d’une jeune femme et d'une 
vieille, attendant en vain dans la pâle lumière de l’aube le retour du pêcheur; 
mais le caractère de cette scène est rendu avec une véritable sincérité et un sen- 
timent tout personnel, qui, plus encore que l'exécution, méritent les louanges. 
M. Waterhouse, abandonnant cette année la manière de M. Tadema pour celle 
de Bastien-Lepage, a peint The Lady of Shalott, sujet romantique tiré d’une 
ballade de Tennyson, dans lequel il faut surtout remarquer la tête de cette jeune 
héroïne désespérée, aux cheveux épars, modelée avec une grande fermeté dans le 
style du maitre français. M. Carolus-Duran envoie une admirable tête de M. Pas- 
teur vu de face, sur un fond lie de vin; il serait possible d'imaginer une accen- 
tuation plus énergique de la structure musculaire et de l’ossature de cette figure 
mâle et fine, mais non un rendu plus exquis des tons grisâtres de la chair ou des 
cheveux argentés qui l’encadrent. Je goûte beaucoup moins un grand portrait en 
pied de Me la comtesse de Rigo, tout habillée d’un éclatant velours rouge équilibré 
par un vibrant fond couleur d'acier. Si M. J.-S. Sargent n’expose rien qui attire 
l'attention au même degré que l’admirable portrait de Ms Playfair, de l’année 
dernière, exposé en ce moment au Salon de Paris, il maintient cependant la position 
qu'il a si vite conquise en Angleterre avec deux œuvres remarquables qu'il 
rapporte d'Amérique. Le portrait de M ° Marquand — une vieille dame à l'aspect 
doux et distingué, simplement vêtue de noir, avec un modeste fichu de gaze blanche 
— est peut-être ce qu’il a produit de plus délicat et de plus raffiné; il y témoigne 
d'un respect pour son sujet et d’une réserve dans l'exécution qui marquent 
assurément un progrès dans sa brillante carrière. Dans l’autre portrait, au con- 
traire — celui de Ms E. D. Boit — il donne librement carrière à son excentrique 
fantaisie, se plaisant à rendre avec une verve et un sans-façon étonnants, une 
personnalité joyeuse et exubérante. Quant au portrait en pied d’un jeune garçon 
habillé de velours noir, et tenant à la main un cerceau, par l’éminent peintre belge, 
Emile Wauters, c’est en vérité un pastiche trop évident et trop voulu de Franz Hals; 
on est forcé d'admirer la touche vigoureuse, et jusqu'aux duretés si habilement 
imitées du grand Hollandais, mais on ne peut considérer comme une production 
sérieuse, une œuvre ainsi conçue et exécutée. 

Sir J.-E. Millais n’envoie cette année qu’un grand paysage : Murtly Moss, 
Perthshire, qui est de la part du maître une tentative voulue et très digne de respect 
pour varier sa manière d'envisager la nature empruntée au préraphaëlitisme, et 
pour atteindre aux effets d’une tonalité générale grise et délicate. Le peintre n’a 
réussi qu'en partie, parce qu'il ne sait pas interpréter la nature avec cette unité et 
cette grandeur de vue qui en font ressortir l'aspect caractéristique et dominant. 
Certaines parties de cette page trop photographiquement copiée sur le vrai sont 
cependant . supérieurement rendues; et surtout les eaux grises et dormantes du 
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marécage qui donne son nom au tableau. M. Vicat-Cole, abandonnant ces paysages 
de la haute Tamise qu'il s’était trop complu à peindre et à repeindre, a soudain, sur 
le tard, montré un autre côté de son talent, dans une grande vue du port de Londres, 
représenté avec ses bâtiments entassés et presque entrelacés, ses eaux puissantes 
et agitées, et son arrière-plan de tours, d’églises et de cheminées s'élançant dans 
le ciel. Si l'exécution de cette vaste toile témoigne d’une hésitation assez naturelle 
devant les difficultés inusitées du sujet, la conception, du moins, ne manque pas 
de grandeur. M. Boughton se montre coloriste délicat et agréable dans une jolie vue 
des falaises tapissées de prés verts de l'ile de Wight. D'un effet saisissant par sa 
majestueuse simplicité même, est un grand paysage : Upland and Sky, par 
M. Adrian Stokes, un artiste qui a évidemment beaucoup profité de l'exemple 
du peintre hollandais James Maris, sans toutefois en devenir l'imitateur. Son 
tableau représente tout simplement le haut d’une colline dénudée d'arbres, sur 
laquelle paissent tranquillement quelques vaches; les trois quarts de la toile sont 
occupés par un vaste ciel gris recouvert de nuages qui menacent de se fondre en 
pluie. Il y a dans cette page sobrement, mais vigoureusement exécutée, une 
véritable unité de sentiment et de facture; c’est une œuvre qui s'impose, et se 
tient à un rang où elle rencontre, dans l'exposition actuelle, bien peu de rivales. 

Deux œuvres de sculpture méritent aussi de fixer l'attention, car elles témoi- 
gnent d’une originalité de conception et d’une habileté technique dont je ne 
saurais en ce moment trouver ici beaucoup d'exemples. L’une de ces œuvres est 
le modèle d'une grande statue en bronze doré de la reine Victoria, assise sur un 
riche trône, d'aspect quasi gothique, vêtue du grand manteau royal, couronnée, 
et portant à la main droite le sceptre, et à la gauche un globe surmonté d’une 
victoire grecque. L'auteur de ce morceau est le chef de notre jeune École, 

A. Gilbert. La tête est d'une vérité saisissante; mais elle est détaillée d’une 
façon trop réaliste pour un monument destiné à être vu en plein air. Par contre 
on ne saurait trop louer le magnifique jet des draperies largement conçues et en 
même temps très étudiées. Il manque malheureusement à l'ensemble une cer- 
laine unilé de style et d'aspect; l'exécution libre et l'exagération voulue des dra- 
peries ne s’accordent aucunement avec les lignes rigides et le dessin architectural 
du trône qu’elles couvrent à moitié, Néanmoins, c’est l’œuvre d’un artiste hardi 
et convaincu, qui a su imprégner du sentiment de sa haute personnnalité un 
sujet fort difficile à sauver de la banalité. 

A cent lieues du style de M. Gilbert est celui de M. Hamo Thornycroft, qui 
envoie à l’Académy une Médée, charmant par les accords de sa lyre magique le 
dragon qui garde la Toison d'Or. C'est une conception sobre et forte, qui tout en 
affirmant une véritable individualité, montre à quel point l'artiste s’est imprégné 
des principes de l’art grec, et surtout de cette période sévère toute remplie encore 
de l'exemple des sculptures du Parthénon. 


NUE 


Quant à la Grosvenor Gallery, l'aspect en est complètement changé depuis la 
retraite des peintres qui en ont fait depuis le commencement la gloire principale. 
On se croirait plutôt dans une succursale de la Royal Academy que dans ce temple 


GEORGE CLAUSEN, 


«A PLOUGH BOY », PAR M. 


(Fac-similé d’un dessin de Partiste.) 
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jadis dédié aux préraphaélites et aux professeurs de l'art quintessencié et quasi 
littéraire. Les peintres de la jeune école ont été accueillis cette fois avec une 
indulgence qu'ils ne retrouveront guère en d’autres circonstances, et se sont, par 
conséquent, permis des fantaisies d’un caractère souvent bien discutable. 

Je signalerai, parmi les tentatives sérieuses et dignes d'attention, le Triomphe 
du printemps, de M. Jacomb-Hood, grande page d’une coloration vive et délicate, 
où le peintre a représenté un cortège d'éphèbes, de jeunes filles, et d’enfants 
s’avançant demi-nus, dans les bois, parés de fleurs printaniéres. 

D'autre part, nous avons plaisir à constater que M. Clausen envoie le meilleur 
morceau de peinture de toute cette exposition — une étude d’un Plough Boy (labou- 
reur des champs) délicieusement modelé d’après les principes de Bastien-Lepage. 
Le dessin de l’artisle, que nous reproduisons ici, permettra de se faire une idée 
du caractère de celte belle œuvre. 

Le portrait de Miss Mabel Galloway, par Vhabile M. E.-J. Gregory, révèle des 
qualités techniques d'un ordre supérieur, qui pour produire tout leur effet 
auraient besoin d’être mises au service d'un goût plus épuré et d’un sentiment 
arlistique plus élevé et plus pénétrant. M. J.-R. Reid qui échoue complètement 
dans Ja grande et ambitieuse toile, Smugglers, — où il vise, sans y atteindre, à des 
combinaisons rembranesques de clair-obscur et de couleur, — se relève brillamment 
avec un charmant tableau, dont le sujet est un petit port entrevu dans la pénombre 
lumineuse d'un beau soir d'été, sous un ciel d’où les rayons du soleil couchant 
n’ont point encore complètement disparu. 

Le grand peintre berlinois, Adolphe Menzel, montre à la Grosvenor son 
tableau : le Marché de Vérone, qui malgré tous les admirables détails qu'il renferme, 
est loin d’être une de ses meilleures œuvres, 

Somme toute, si la Grosvenor Gallery doit conserver la position exceptionnelle 
que lui avait acquise l'énergie de son directeur, Sir Coutts Lindsay, il faudra trouver 
le moyen d'imprimer désormais aux expositions un caractère plus spécial et plus 
distingué, faute de quoi cet établissement court le risque de descendre au niveau 
des entreprises purement commerciales qui ne foisonnent déjà que trop à Londres. 


CLAUDE PHILLIPS, 
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aj transformation rapide de nos grandes villes a eu pour conséquence 
de faire disparaître, pour cause « d’embellissements » parfois discu- 
tables, et de régularisations qu'il eût mieux valu souvent considérer 
comme moins rigoureuses, des constructions aussi dignes d’in- 
térêt par leur valeur d'art que par leur importance historique. Il me suffira de 
rappeler qu'il y a quelque vingt ans la grand’place de Bruxelles, ce curieux tableau 
architectural, dont le détail peut être d’un bon gout discutable, mais dont l’ensemble 
n’en garde pas moins une physionomie des plus pittoresques, cette place comptait 
au coin d’une des rues bornant l'Hôtel de Ville, une maison dite de l'Étoile. On la iit 
disparaître sur un ordre même du pouvoir municipal et cela sans qu'aucune voix 
s'élevât pour protester. Que voulez-vous? l'immeuble génait la circulation! L’an- 
cienne Boucherie possédait un perron du meilleur effet. Par malheur, il empiétait 
sur le trottoir. Supprimé! Gêner la circulation, pour une édilité soucieuse du bon 
ordre, dame! c'est grave. Aussi, les jugements, en pareille matière, sont-ils tou- 
jours sans appel. 

Le récit des attentats au bon goût, enfantés par l'amour excessif de la ligne 
droite, fournirait matière à un supplément assez volumineux au chapitre de 
M. Delécluze sur la Barbarie de ce temps‘. Veuillez croire que la Belgique y aurait 
sa respectable place. Saluons, dès lors, avec une joie d’autant plus vive l'ère de 
réparation qui semble décidément venue, aussi bien en province que dans la 
capitale. Après tout, c'est un progrès accompli dans l’ordre moral de revenir sur 
les erreurs du passé. 

On sait aujourd’hui contraindre un peu les aises du passant pour conserver aux 


villes quelque chose de pittoresque, transiger avec les rigueurs de l'alignement en 
faveur d’un souvenir attachant du passé. Croyez que c'est quelque chose dans un 
pays où nul pouvoir ne dispose de l'autorité requise pour imposer ses vues en 
pareille matière. La réédification de la maison de l'Étoile est à l’ordre du jour 
depuis un certain temps, tout comme celle du perron de la Boucherie. 

Le bourgmestre de Bruxelles, en archéologue zélé a pu, tout récemment, faire 
voter par son conseil le maintien d'un reste de la première enceinte qu'un perce- 
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ment de rue venait de mettre à découvert et adopter un crédit pour la restitution 
de l’espéce de donjon appelé « Tour noire », qu'on voyait encore, au siècle 
dernier, sur le front du quai au Sel. 

Le vestige n'est pas d’une grande importance architecturale, mais conserver 
un souvenir du passé est assurément d’un exemple plus salutaire qu'une destruction — 
irréfléchie. Cela est surtout vrai à Bruxelles où la vieille ville est comme noyée dans 
l’ensemble monumental que les administrations successives ont eu à cœur d’étendre. 
Anvers, où les nécessités d'un mouvement commercial intense ont fait construire 
un ensemble magnifique d'installations commerciales, a sagement épargné son vieux 
Steen, berceau de la cité. Tout le monde se réjouit aujourd'hui de cet acte de bon 
gout dont l’exemple profitera à nos neveux, sans Jes consoler cependant de mainte 
destruction inconsidérée. 

Quand la vieille enceinte espagnole fut condamnée à disparaître, on voulut à 
toute force démolir en même temps les portes monumentales qui la perçaient et 
qu'il eût été facile d’enchasser dans les nouveaux remparts, tout au moins d'isoler 
sur la ligne des grands boulevards destinés à remplacer l’ancienne. Ces massifs 
ensembles d'architecture militaire du xvi° siècle, où se manifestait le génie des 
grands constructeurs italiens, avaient un caractère à part et ne se rencontrent plus 
que dans quelques villes de la Vénétie à la défense desquelles contribuérent plus 
pécialement San-Micheli et ses aides. 

Signaler le courant d'hier fera mieux ressortir celui d'à présent. En somme, les 
vieilles villes flamandes sont assez riches de leur moderne prospérité pour n’avoir 
point comme des parvenues à dissimuler leur origine. Il en est dont le passé 
commande un respect tout spécial et l’on aura beau faire d'Anvers une des pre- 
mières villes commerciales du monde, longtemps encore le nom de Rubens lui 
vaudra une notoriété plus haute que la splendeur de ses quais de cent mètres 
de large. 

L'on se figure l'effet que dut produire un beau matin, — il y a de cela quelques 
semaines, — la nouvelle que la maison de Rubens était mise en vente. 

Situé dans la rue qui porte tout naturellement le nom du grand peintre, ce 
vaste immeuble ne doit pas être confondu avec un hôtel d'ordonnance toute 
moderne, d’ailleurs, érigé en 1864 sur la place de Meir, à proximité de la demeure 
historique et qu'une inscription latine assure occuper l'emplacement de la maison 
des parents de Rubens. Les distraits ou les myopes ont pu s’y tromper, mais 
rien au monde n’est plus étranger au xvu° siècle que cette façade aux lignes pré- 
tentieuses et baroques. 

L’extérieur de l'hôtel Rubeus n’a dû, à aucune époque, passer pour monumental, 
En dépit de modifications assez notables, c’est pourtant mieux qu'un souvenir. Il y 
subsiste des parties importantes de la construction originale, notamment le por- 
tique de la cour, souvent reproduit et inspiré évidemment d’un portique qui se 
voit encore à l'entrée des jardins du palais du T à Mantoue. Il y a aussi au fond du 
jardin, et faisant face à la porte d’entrée, un pavillon, représenté dans le portrait 
de Rubens et de sa seconde femme au Musée de Munich. 

L’aliénation d’un immeuble assez vaste pour avoir formé deux hôtels distincts, 
situés dans le plus beau quartier d'Anvers, pouvait n'être que le premier acte d’un 
morcellement prochain. De diverses parts on s’émut de l'éventualité et bien que, 
jusqu'à ce jour, aucune destination définitive ne soit assignée au bâtiment, on en 
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propose plusieurs. Il est permis d’espérer qu'un accord interviendra entre la ville 
d'Anvers et l’État et qu'en somme l'immeuble sera sauvé, qu'on l’affecte à un service 
public ou qu'il serve à donner asile à quelque collection ayant trait à Rubens et à 
son école, au besoin à un dépôt provincial d'archives depuis longtemps réclamé 
pour Anvers, comme pour les autres provinces. 

La question étant posée, il y avait un intérêt considérable à rechercher, les 
sources authentiques à la main, en quoi la distribution actuelle diffère de ce 


LA MAISON DE RUBENS, A ANVERS. 


(D'après une gravure d’Harrewyn.) 


qu'elle était primilivement. M. Rooses a voulu se charger de ce soin et c’est l’Aca- 
démie d'archéologie qui a eu la primeur de son étude. 
Les lecteurs de la Gazelle me sauront gré de leur en donner un aperçu. 


C’est au début de l'année 1611, moins de deux ans après son retour d'Italie, que 
Rubens se rendit acquéreur d’une grande maison avec dépendances, le tout d'un 
très vaste périmètre et confinant au jardin des Arquebusiers, dont il est si fré- 
quemment question dans l’histoire, à propos de la Descente de croix. 

Plusieurs années furent consacrées à l'édification de l'hôtel et à ses embellisse- 
ments successifs, Même en 1627 Rubens, en vue d'arrondir sa propriété, devint 
possesseur de plusieurs maisonneltes voisines de son hôtel. 

Au dernier tiers du xvir siècle, le peintre Van Croes exécuta des dessins de 
l'extérieur et de l'intérieur de la construction alors occupée par un chanoine 
Hillewerve, le même qui eut un procès si intéressant pour l’acquisilion d’une série 
de têtes d’apôtres de Van Dyck. 

On s'étonne avec M. Rooses que ce sanctuaire de l’art ait pu être dévasté impi- 
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toyablement et qu’il n’en subsiste que des restes, intéressants encore, assez riches 
pour nous donner une idée de la splendeur de l’ensemble, mais insuffisants pour 
nous consoler des parties disparues. 


Jusqu'en 1840, l'hôtel Rubens, bien que sa distribution intérieure eût été consi- , 


dérablement modifiée, ne forma qu’un tout. Depuis environ un siècle il avait appar- 
tenu à la famille de Bosschaert dont un représentant le possède encore. Occupé 
par Philippe Rubens jusqu'en 1680, les familles Van Eycke, Hillewerve, Steenecruys 
et de Letter l'habitèrent successivement *. 

Dans son état actuel, la vaste construction livre, comme un problème, à l’éru- 
dition des chercheurs, la délermination de l'emplacement de l'atelier d’où sont 
sortis les nombreux chefs-d'œuvre du plus illustre des peintres flamands. C'est 
plus spécialement à la solution de ce problème que s’est appliqué M. Rooses, et, on 
peut l’ajouter, avec beaucoup de pénétration. 

L'atelier de Rubens n'était point à l'étage, comme on l’a toujours cru, mais 
bien au rez-de-chaussée. D'après un plan de la maison du maitre, levé en 1763, 
avant sa transformation, et inséré par Mols dans un des manuscrits appartenant 
à la Bibliothèque royale de Bruxelles, l’auteur arrive à établir que cet atelier 
avait au moins cent quarante métres de superficie (quatorze mètres sur dix), et 
qu'il était haut de dix mètres au moins. 

Éclairé du côté de la cour par des fenêtres à mi-hauteur de la façade, il avait, 
du côté du jardin, trois vastes verriéres, celle du milieu s’ouvrant à niveau du sol 
et permeltant, à l’aide d’un linteau interrompu par le milieu, la sortie des plus 
vastes toiles. Cette remarque judicieuse de M. Rooses vient singulièrement en aide 
à l’élucidation du problème. 

L’arriére-corps, formant l'atelier, ne fut point démoli mais modifié. On le divisa 
en un rez-de-chaussée et un étage. L'ancienne charpente subsiste, et l'on retrouve 
encore au grenier de cette partie du bâtiment une roue et un cabestan qui servirent, 
sans aucun doute, à dresser et à hisser les lourds panneaux et les immenses toiles 
sur lesquels Rubens peignait ses vastes conceptions. 

En ce qui concerne l'atelier des élèves, dont l'étendue devait être pour le moins 
égale à l'espace affecté à celui du maitre, on sait par le récit du Danois Otto 
Sperling, dont la visite 4 Rubens eut lieu en 1621 ?, que c'était une pièce éclairée 
par le haut. M. Rooses suppose que la construction était indépendante du corps 
de logis, que l’on y pénétrait par une rue Jatérale. Après la mort du peintre, sa 
disparition était inévitable. 

La cour de la maison de Rubens a gardé, malgré tout, un fort grand air. 
M. Willems en tira jadis un excellent parti pour un de ses meilleurs tableaux : 
la Visite de Marie de Médicis à Rubens. Les estampes d'Harrewyn laissent voir 
que Rubens avait rapporté de son séjour en Italie le goût des façades décorées de 
peintures. On voit distinctement les sujets dont il avait orné son habitation : Persée 
et Andromède, la Marche de Silène, le Jugement de Pris, un Héros couronné par la 
Victoire, V'Enlèvement de Proserpine, etc. Sauf le Persée, aucune de ces composi- 


4. C’est sans doute une dame alliée à l’une de ces familles, à moins que ce ne soit 
une fille de Rubens, que nous voyons représentée dans un portrait de/Gonzalès Coques 
à la Galerie nationale de Londres (n° 1041), avec le portique de l’hôtel Rubens figuré dans 
le fond. 

2. Chronique des Beaux-Arts, 1887, page 71. 
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tions, dit M. de Rooses, ne concorde avec les mêmes sujets traités par Rubens dans 
ses tableaux. A la hauteur du premier étage règne, en trompe-l’œil, une galerie dans 
laquelle le peintre s’était représenté avec sa femme, un lévrier et deux perroquets. 

Il ne subsiste aucune trace de ces peintures, non plus que de la salle en rotonde 
qui, d’après divers auteurs, servait à l’exhibition des sculptures antiques fort 
précieuses que le grand Anversois était parvenu à rassembler. 

« On comprend, dit M. Rooses, qu’un particulier n’eût pu conserver dans son 
état primitif, l'immense halle où Rubens travaillait; mais la ville d'Anvers aurait 
pu regarder comme un devoir de ne point laisser profaner le plus illustre de ses 
ateliers, celui qui a fait rayonner autour du nom de la ville la gloire la plus écla- 
tante. 

« Malheureusement, jadis, on ne pouvait attendre pareille générosité d’une 
cité ruinée, qui, du vivant du maitre, lorsque les temps étaient meilleurs, ne lui 
commanda qu'un seul tableau : l’Adoration des Mages, et s'empressa de faire 
présent de cette œuvre, deux années après l’avoir acquise ‘, de même qu'elle ven- 
dit ou donna en cadeau les décorations de l’Entrée du cardinal-infant, le second 
et dernier travail commandé par elle à Rubens. » 

Nous ajouterons que les tuteurs des enfants mineurs du maitre se vantaient 
d’avoir réalisé un bénéfice en envoyant à la fonte les chaînes d’or recueillies par 
Rubens au cours de sa carrière! 

« Notre siècle, conclut M. Rooses, a réparé en partie l'indifférence des âges 
passés et rendu plus d’un honneur public à Rubens. Quel témoignage plus naturel 
et plus frappant de sa reconnaissance et de son admiration la ville d'Anvers pourrait- 
elle offrir au plus illustre de ses enfants que de préserver de toute profanation ulté- 
rieure sa demeure, berceau de tant de chefs-d’ceuvres et de la dédier au culte de 
cet incomparable génie qui, plus que tout autre de ses citoyens, a bien mérité de 
la patrie et de l'humanité. » 

Il ne faut être ni Belge ni Anversois, il suffit d’être ami des arts pour se rallier 
à cet avis. 

La création du Musée Plantin est pour Anvers un indice des vues de la muni- 
cipalité en pareille matière. 

Tourangeau de naissance, Plantin n’était Anversois que d'adoption. Il avait 
vu le jour à Saint-Avertin en 1514, devint bourgeois d’Anvers en 1550 et y mourut 
en 1589. Il s’agit aujourd’hui de commémorer le troisième centenaire de la mort 
de l’imprimeur qui a jeté un si grand lustre sur la cité. En réalité, l'imprimerie 
plantinienne fut, au xvie siècle, la créatrice d'un ensemble d'ouvrages qui lui 
donnent une importance égale à celles des Aldes et des Estiennes. 

Le titre d’architypographe du roi d’Espagne n’avait pas suffi à mettre Plantin 
lui-même à l'abri du soupçon d'utiliser ses presses à la confection de livres prohibés. 
Il eut en somme une existence assez agitée. On fit chez lui des perquisitions qui ne 
donnèrent point de résultat. De génération en génération l'imprimerie put se 
transmettre dans la famille, — en ligne féminine, Plantin n’ayant pas eu de fils. 
On y imprima force livres de piété, une des spécialités de la maison, qui employa 
un grand nombre d’artistes à leurs embellissements. Puis le silence se fit dans la 
patricienne demeure des Moretus. Il était réservé à notre temps de faire tourner 


4. Ce tableau fait actuellement partie de la galerie de Madrid. I fut offert au comte 
d’Oliva, envoyé du roi d’Espagne. 
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ses trésors accumulés au profit des curieux et, chose à laquelle, par exemple, nul 
ne s’était attendu, de prouver le bien-fondé des suspicions espagnoles! On a trouvé 
en effet, dans les paquets de maculatures, des feuilles d’une orthodoxie contestable 


et la preuve manifeste des relations de l’architypographe du roi Philippe II avec ,, 


les sectaires. 

Depuis trois siècles sa dépouille dort en paix à Notre-Dame. Les choses ont 
bien changé et il n’y aura sans doute aucune note discordante dans le concert 
d'hommages que l'on s'apprête à rendre à la mémoire de ce fils du travail, qui 
justifia si bien sa devise Labore et Constantia et qui, sans être lui-même un homme 
de haute science, fut l'auxiliaire précieux et l'ami de quelques-uns des principaux 
lettrés de son temps. 


Et puisqu'il est question de la tombe de Plantin, rappelons qu'elle est sur- 
montée d’un Jugement dernier de Jacob de Backer, seule œuvre connue d’un 
Anversois du xvr siècle de qui Van Mander a consigné très élogieusement le sou- 
venir. Autrefois, au siècle dernier, les Chartreux d'Anvers et les Carmes de Liège 
possédaient de ce peintre des sujets analogues. Ces tableaux qui figurent sur la liste 
des œuvres emportées par les commissaires de la République n’arrivèrent jamais 
au Louvre. Est-ce de l’un d'eux que le Musée d’Anvers vient de s’accroitre, par le 
fait d'une donation? Je l'ignore; toujours est-il que le tableau, pour n'être pas un 
chef-d'œuvre, n’en est pas moins d’une authenticité irrécusable, attendu qu'il porte 
une superbe signature et la date de 1571. De Backer était assurément un manié- 
riste. Sa place serait entre Floris et Crispin Van den Broeck, ce qui n’est pas pour 
l'élever bien haut. C’est quelque chose, toutefois, de savoir a quoi s’en tenir sur la 
yaleur d’un maitre de quiles ceuyres étaient recherchées, dit Van Mander. i 

Le méme donateur, M. Taeymans, a légué au Musée un second tableau, 
émanant de Pierre Goetkint, dont le nom se transforma en France en celui de 
Bonenfant. Ce Pierre Goetkint fut le condisciple de de Backer chez le peintre 
Antoine de Palerme et devint le maitre Breughel de Velours. Ses ceuvres sont des 
plus rares. Celle dont le Musée d'Anvers vient de s’enrichir offre un sérieux intérêt 
local. C’est la démolition, par le peuple, des fronts intérieurs de la citadelle 
espagnole en 1577. 


L'on avait compté cette année, à Anvers, pouvoir prendre possession des nou- 
veaux locaux du Musée. Il avait même été question d’une exposition ayant un 
caractère rétrospectif pour célébrer le centenaire de la fondation de la Société 
d'encouragement des Beaux-Arts. C'était d'autant plus naturel que cette dernière 
se trouve dépossédée de son local actuellement occupé en partie par le Musée 
moderne. Toutefois, si le gros œuvre du Musée est complètement fini, l’appropria- 
tion paraît devoir être retardée d’une couple d'années encore. En pareille matière 
la Belgique n'est pas précisément à citer comme modèle de célérité. 

Le transfert du Musée viendra fournir l’occasion toute naturelle d’une repro- 
duction d'ensemble par la photographie. L'absence d’une collection de cette espèce 
est devenue presque sans excuse depuis les progrès qu'a réalisés la photographie. 
Il semblerait qu'aucune œuvre ne dût prendre place dans un Musée sans que sa 
reproduction eût été jointe aux inventaires. Pourquoi, aussi, les catalogues ne 
seraient-ils point accompagnés d'illustrations, illustrations d’autant plus nom- 
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breuses qu’elles seraient plus réduites? Quoi de plus propre à fixer les souvenirs et 
à aider à la détermination des œuvres? 

Un desideratum de première importance est, pour le Musée d'Anvers, la 
confection d'un nouveau Catalogue. La plus récente édition remonte à 1874, c'est 
assez dire quelle n’est plus, d'aucune manière, à la hauteur de la science. Par 
malheur, à Anvers comme au Louvre, le livret volumineux, partout d’un prix 
élevé, fut par mesure d'économie tiré à un nombre considérable d'exemplaires qui 
s’écoulent avec lenteur. Comme l'édition initiale est loin d’être épuisée il faudra 
peut-être plus d’une génération encore pour en voir la fin. La direction se livre ainsi 
bénévolement à la critique des hommes compétents. 

Bruxelles aura plus de chance, Le nouveau catalogue pourra être bientôt livré à 
l'impression. Considérablement « revu, corrigé et augmenté », il sera, comme le 
précédent (1882), l'œuvre de M. Fétis, président de la commission des Musées. 

Depuis six ans notre galerie nationale s’est considérablement enrichie. Le plus 
important de ses derniers achats est un tout petit portrait d'homme par Terburg, 
provenant de la collection Hollender. Cette peinture, que sa délicatesse permet de 
qualifier de miniature, a été adjugée au prix minime de 2,400 francs. 

C'était, au demeurant, l'œuvre principale de la vente Hollender qui n’a pas 
répondu entièrement à l'attente des amateurs assez nombreux qu’elle avait attirés. 
L'ensemble des trois vacations a produit 82,000 francs pour cent cinquante-trois 
numéros. Entre beaucoup d'œuvres secondaires, baptisées par leur possesseur de 
noms assez fantaisistes, il y avait des pages intéressantes. Le beau portrait de 
famille, attribué à Van der Helst, et qui pourrait être très bien de Van der Tempel, 
a été adjugé au prix de 10,000 francs au comte Van der Burcht. C'était une peinture 
fort remarquable et l’une des mieux conservées de la collection. Un autre portrait de 
famille, de petites dimensions celui-ci, attribué à Terburg et certainement d'un 
Flamand du xvr° siècle, peinture que l’on a pu mieux voir à l'exposition organisée 
au profit de la caisse centrale des artistes en 1886, fut adjugé 3,200 francs. Toute 
acception d'auteur mise à part, c’était une création fort distinguée à laquelle seu- 
lement son attribution faisait grand tort. 

L’Adoration des mages attribuée à Gérard Dov, a trouvé amateur à 9,000 francs. 

Le Musée d’Amsterdam a fait des acquisitions assez nombreuses et générale- 
ment intéressantes. Un trés bon portrait de femme de Van der Helst, absolument 
authentique, lui a été adjugé au prix de 410 francs. Il a également: emporté une 
grande Suzanne et les vieillards, peinture très curieuse, attribuée à Otto Venius, 
mais qui répondait davantage au faire de Pourbus le jeune. A citer encore, dans 
le contingent du Musée d'Amsterdam, un portrait d'homme attribué à Werner van 
den Valckert, élève de Henri Goltzius, mais en réalité de Guillaume Key, de Bréda, 
qui s'était représenté lui-même peignant le portrait de sa femme. 

Guillaume Key est une personnalité intéressante de la peinture dans les Pays- 
Bas. Van Mander nous dit que c'était un personnage de condition et fait le récit des 
circonstances dramatiques qui amenérent la mort de l'artiste. Appelé à faire le 
portrait du due d’Albe, une connaissance suffisante de la langue espagnole mit le 
peintre à même d'entendre donner, par le terrible lieutenant de Philippe II, l’ordre 
d’exécution des comtes d’Egmont et de Horn. Key rentra chez lui sous ’empire 
d’une si grande émotion, qu'il s’alita et rendit le dernier soupir le jour même de 
l'exécution des deux gentilshommes belges. 
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Le Musée d’Amsterdam a entrepris de former une collection de portraits d’ar- 
tistes hollandais peints par eux-mêmes. Il y aurait grand avantage à ce que l’idée, 
adoptée déjà en Angleterre et en France, le fût partout. Un portrait, sans être une 
œuvre d'art de premier ordre, offre le plus souvent un intérêt historique. La 
Hollande, pays des portraitistes par excellence, nous met rarement, il est vrai, 
dans l'obligation de donner la préférence à l'intérêt historique sur la valeur d'art 
d'une effigie. 

M. Bredius, dont les services signalés rendus à l’histoire de l'art néerlandais ne 
se comptent plus, vient de quitter le Musée d'Amsterdam où il était l’un des 
sous-directeurs pour se consacrer plus ardemment encore à ses recherches et à ses 
études. En manière de souvenir au Rijks-Museum, le jeune savant lui laisse une 
deuxième édition française de son catalogue, c'est-à-dire la quatrième édition en 
quatre ans. Comme les précédentes, celle-ci est illustrée. Seulement, vingt-quatre 
planches gravées sur bois et fort soigneusement exécutées par Walter, ont rem 
placé les croquis parfois assez informes, des éditions antérieures. M. Bredius s’est 
tenu exclusivement à la classification par ordre alphabétique. Plus de répartition 
par écoles, par époques, par fonds. Le Musée Van der Hoop, la collection Dupper, 
le legs Van de Poll, maîtres anciens et maitres modernes, tout est fusionné, pour 
le plus grand avantage des recherches. 

Bien que le catalogue raisonné se fasse encore attendre, et que nous n’ayons 
pas jusqu'à ce jour le fac-similé des signatures et monogrammes, M. Bredius 
n'hésite pas à nous ouvrir le plus libéralement du monde les trésors de son érudi- 
tion. Ses plus récentes découvertes passent toujours dans ses catalogues, — les 
siennes et celles des autres, — et vous pouvez être persuadé que s’il ne dit pas 
tout, c'est qu’il n’en sait pas davantage. Ses notes sobres, en revanche très subs- 
tantielles, peuvent suffire à la très grande masse des visiteurs d’une collection. 
Pour les initiés, elles ouvrent la voie aux investigations ultérieures. Si volumi- 
neux que put être un catalogue raisonné, au point de vue de la science il n’offrirait 
pas un atome d'intérêt de plus. L’unique lacune sérieuse que nous ayons à signaler, 
c’est l'absence d’une table des portraits. 

Dans une galerie comme celle d'Amsterdam, maintenant surtout qu'elle s'est 
accrue de la plupart des tableaux des corporations précédemment disséminés à 
l'Hôtel de Ville, à l'Académie et en maint hospice, les portraits forment un con- 
tingent notable de la galerie. Il est donc très important que le chercheur puisse 
savoir dès l’abord quels sont les personnages dont il rencontrera l'effigie au cours 
de sa promenade. 

Une table alphabétique des maîtres représentés serait aussi très bien venue, 
nonobstant l’ordre alphabétique rigoureux adopté par l’auteur. 

Le Musée d'Amsterdam se compose actuellement de près de dix-sept cents œu- 
vres. Beaucoup d'artistes qui y figurent peuvent être envisagés comme nouveaux 
venus pour la génération actuelle, et il faut admirer la conscience avec laquelle 
l'investigation scientifique est venue en aide à l’enrichissement de la collection, 
sans qu'il en ait coûté gros au budget. 

Ce n’est donc pas seulement pour le plaisir de voir de belles choses qu’il faut 
aller à Amsterdam, mais aussi pour s’instruire dans la connaissance approfondie 
de cette merveilleuse École hollandaise en qui l’amour de la nature se manifeste 
sous des formes aussi exquises que variées. 
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Je n’ai plus à apprendre aux lecteurs de la Gazette l'existence d’un ensemble de 
reproductions en photogravure des principales œuvres du Rijk’s-Museum accom- 
pagnées d’un texte rédigé en allemand par M. Bredius et traduit en français par 
notre confrère M. Émile Michel. Si pareil ouvrage est avant tout une fête pour les 
yeux, c'en est une également pour l'esprit et la perfection des planches exécutées 
par la maison Hanfstaengl saurait être difficilement surpassée. : 

M. Bredius n’a laissé inexplorée aucune source qui put aider à l’éclairer lui-même 
— et nous avec lui — dans l'étude de certains maîtres. Non content de choisir ses 
types dans la galerie d'Amsterdam, il a aussi recours à des échantillons tirés 
d’autres collections notables et son livre devient par là une histoire extraordinai- 
rement éloquente et suivie des principaux maitres néerlandais. 

I] fallait à tout prix mettre en pleine évidence le génie de ces primitifs hollan- 
dais d’abord confondus avec les Flamands, pris ensuite pour leurs continuateurs 
plus éclatants mais non plus convaincus. 

Sans doute on n'ignorait point le nom des Corneille Teunisse, des Dirck 
Barentsz, des Werner van den Valckert, de Franceso Badens, de Corneille Ketel, etc. 
Van Mander avait rendu ces personnalités fort attachantes pour plusieurs d’entre 
nous. Par malheur, la rareté des productions jointe à leur accès souvent mal 
commode entourait de difficultés parfois bien rebutantes le désir et le moyen de les 
bien connaître. La concentration au Rijk’s-Museum de ce groupe intéressant a eu 
pour conséquence de donner une impulsion nouvelle aux études sur l’École hollan- 
daise et M. Bredius s’est acquis des titres nouveaux à la gratitude des studieux en 
entreprenant de les guider. 

Beaucoup de personnes ignorent que la ville de La Haye ne possède pas seulé- 
ment un musée royal, mais aussi une galerie municipale de tableaux, d’une impor- 
tance considérable, réunie dans un local indépendant situé au Korten Vijverberg. 
Il y a là une collection tout à fait remarquable de peintures de maîtres anciens et 
modernes et très certainement des chefs-d’ceuyre de van Ravesteyn, jadis conservés 
à l'Hôtel de Ville. Il y a aussi un grand Paul Potter, daté de 1619, Un Taureau 
attaqué par des chiens ; un Jean Mytens, important portrait de famille, ne compre- 
nant pas moins de treize personnages en pied; les membres du magistrat de La 
Haye, en 1647, par Corneille Janson van Ceulen, avecseize personnages; des portraits 
d’Adrien Hamseman, de Jacob de Delft et nombre d’autres créations intéressantes. 

M. Servaas van Rooyen, le conservateur de cette galerie qui comprend en outre 
beaucoup d'œuvres modernes, vient de publier un excellent catalogue de l’en- 
semble, s’élevant jusqu'ici à près de 250 numéros. L'auteur fournit des renseigne- 
ments biographiques, puisés aux meilleures sources et dont un bon nombre étaient 
inédits. — On voit que la Hollande a à cœur de mettre en lumière ses trésors 
artistiques. 


La publication que viennent d'entreprendre, pour le compte du Musée de Berlin, 
MM. Meyer et Bode, a une portée plus générale‘ et un caractère plus imposant, 
comme il sied à une œuvre officielle. Il s'agit ici de passer en revue l’en- 
semble des Écoles représentées dans leurs principaux spécimens et l’on sait que 
si le Musée de Berlin ne figure pas au premier rang des galeries européennes, 


4. Die Gemäülde Galerie der K. Museen zu Berlin, mit erlauterendem Text von Julius 
Meyer und W. Bode. Berlin, Grote. Gr. in-fol. 
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ce n’en est pas moins une collection très riche, très variée où ne manquent pas es 
spécimens remarquables. On a eu le courage à Berlin de chercher à adapter le 
procédé de chaque reproduction au caractère de chaque œuvre, de ne pas s’en 
tenir exclusivement à la photographie si parfaite qu'elle soit, mais de mettre en 
réquisition tout l'arsenal des procédés graphiques : gravure au burin, eau-forte, 
lithographie, gravure sur bois, selon l'importance respective des œuvres. 

Étant donné que la publication constitue une entreprise officielle, il y a là 
naturellement une forme d’encouragement attribuée à la gravure qui, presque 
partout, s'ingénie à trouver des formes de manifestation plus ou moins heureuses. 

Tandis que pour sa part, M. Meyer fait une étude d'ensemble de l’École floren- 
tine, de l’autre M. Bode expose les caractères et le développement de l'École fla- 
mande au xym' siècle et selivre plus spécialement à l’étude de Rubens, assez secon- 
dairement représenté encore, comme il l'avoue, au Musée de Berlin. C'était surtout 
l'École hollandaise qui, jusqu’à ce jour, avait fait l’objet des investigations de 
notre savant collaborateur; il était intéressant de le voir aux prises avec les Fla- 
mands. On ne peut méconnaitre que son travail n’atteste un fonds de connaissances 
très vaste de la matière avec une appréciation chaleureuse du génie flamand. 

Si le nombre de ceux qui regardent est, pour me servir de l'expression de Tôpffer, 
plus grand que le nombre de ceux qui lisent, un livre aussi richement illustré que 
celui-ci me paraît devoir donner raison à Tôpffer. La publication de Berlin est de force 
à éclipser en splendeurs les belles éditions de la société des Arts graphiques de 
Vienne. Les planches de Jacoby d’après Filippo Lippi, surtout le portrait d'homme 
d’après Holbein, par le professeur Eïlers, sont d’un mérite exceptionnel. Parmi 
les eaux-fortes, la Nourrice et l'enfant, d'après Frans Hals, par A. Krüger, et l'Inté- 
rieur d'église de Schulz, d'après Emmanuel de Witte, méritent les premières men- 
tions. Le brillant travail de M. Unger n’a pas suffi à racheter l'opération hative 
de sa planche du Christ au tombeau, de Van Dyck, l’une des belles peintures du 
maitre. L'Andromède, d’après Rubens, qui n’est pas un chef-d'œuvre, pouvait 
cependant donner matière à plus de sobriété d'interprétation. 

La galerie de Berlin doit former quatre volumes : les deux premiers consacrés 
aux Écoles italienne, espagnole et française. L'ensemble sera grandiose à quelque 
point de vue qu'on l’envisage. Comme exécution typographique, on ferait diffici- 
lement mieux. 

Pour finir cette lettre, une nouvelle qui sera bien accueillie des lettrés. Une com- 
mission s’est formée en Belgique pour ériger un monument à Van Mander. Ayant 
à sa tête les bourgmestres de Meulebeke, où naquit le peintre historien, et 
d'Amsterdam où repose sa dépouille, c'est dans la première de ces localités que 
l’on compte élever une statue de bronze. j 
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